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Beberly y yo tenemos que estar 
sincronizados. Una vez que lo 




1.1.- ELECCIÓN DEL TEMA 
 
Nunca me había planteado la posibilidad de trabajar a cerca 
del concepto de lo doble bajo mi punto de vista de gemela ni junto con 
mi hermana. Sin embargo, durante el curso académico 2000-2001 
surgieron varias situaciones y conversaciones en las que la gemelidad 
y el concepto del doble en el arte estaban presentes. 
  
 Todo ocurrió un sábado por la tarde del año 2000, cuando 
comentando con una compañera de la facultad qué podíamos 
presentar y defender como obra de arte, trabajo este propuesto por 
nuestro entonces profesor de pintura de tercer curso, nos comenta 
que por qué no nos presentamos a nosotras mismas como obra de 
arte. 
 
 Tras largas discusiones para determinar cómo podíamos 
defender y demostrar tal osadía, llegamos a la siguiente conclusión: 




gemelas, es decir, como una es la proyección artística de la otra y 
viceversa, ambas nos consideramos artistas y obra de arte al mismo 
tiempo. Para ello concluimos en realizar una pequeña performance en 
donde una de nosotras (en este caso fui yo aunque podría haber sido 
perfectamente mi hermana Verónica), tras fijar a su doble a un 
bastidor de madera para concretar quién era la obra y quién la artista, 
comienzo a leer en voz alta y sobre un pequeño cajón de madera, un 
manifiesto que es más bien una crítica a la clonación y al progreso, al 
otro yo, a la sombra y al arte de nuestros días. Mientras tanto la obra 
de arte (mi hermana) se va liberando del cuadro de una forma 
bastante violenta y desesperada para ir al encuentro de su doble y su 
creador y concluir leyendo juntas el último fragmento del manifiesto: 
(...) la imagen no puede nacer de una comparación sino del 
acercamiento de dos realidades2, es decir, dos que fueron uno, se 









A esta primera y excitante experiencia un tanto catártica, le han 
seguido otras obras en donde los guiños a los gemelos o al tema del 
doble han sido el eje principal, aunque no por ello el único. 
 
Después de varios años de investigación práctica exteriorizada 
en mi obra, tanto en conjunto con mi hermana, como individualmente, 
he sentido la necesidad de indagar  en los orígenes, en cómo se ha 
abordado este tema del doble a lo largo de la historia, tras lo cual me 
aventuro a afirmar que nunca se ha investigado o relatado desde el 
punto de vista de un doble, de un VERDADERO GEMELO3, como yo, y en 
cómo otros gemelos iniciaron su trayectoria en el arte como pareja 
artística, como unidad. 
 
Es decir, el hecho de que yo misma sea uno de ellos, una 
réplica y un original al mismo tiempo, es una de las razones más 
importantes que me impulsaron a indagar en este mundo de parecidos 
y semejantes, y más concretamente, en reflexionar sobre las obras de 
arte que han abordado este tema del doble dando prioridad a aquellas 
realizadas por gemelos, incluyendo mis propias obras, o por personas 
con una relación muy estrecha con estos individuos dobles.  
 
Mi primer deseo ha sido posibilitar el conocimiento de estos 
singulares personajes entre los que me incluyo. También ha sido mi 
obligación, dado el aspecto y el significado laberíntico y 
estereoscópico que todo ser dual conlleva, dar una imagen amplia  de 
su evolución simbólica y psicológica principalmente, a través de varios 





Se trata de un recorrido generalizado y no cronológico, de lo 
que este concepto ha aportado dentro del mundo artístico (cine, 
pintura, escultura, literatura…), empezando por un análisis científico, 
psicológico, filosófico y simbólico, para concluir en una reflexión de las 
obras realizadas por artistas gemelos y comparándolas con aquellas 
que no lo son, mostrando sus diferencias y analogías. 
 
Por otro lado, también se aborda el hecho de que estamos 
rodeados de falsos gemelos, de simulacros y copias que nos 
confunden en ocasiones pero que al mismo tiempo dependemos de 
ellas. Es decir, sentimos la necesidad de crear mundos y personajes 
paralelos, para proyectarnos como otros seres, para vernos en ellos, 
en su mirada, en su cuerpo, lo que realmente somos o lo que 
queremos ser, tal como ocurre con la misteriosa superficie especular. 
 
En la instalación Lo percibido es sólo aparente (2001) se 
recrean dos espacios similares divididos por una franja longitudinal en 
el suelo y unidos por la frase que da nombre a la obra "lo percibido es 
sólo aparente" situada en la única pared que comparten dichos 
espacios. la posición de los objetos varía mínimamente al igual que 
algunas características formales de estos, Es como buscar la siete 
diferencias entre dos imágenes aparentemente iguales por lo que es 
comparable a la obra de Francisco Ruiz de Infante, Falsos gemelos 
(1992) en donde dos imágenes aparentemente iguales crean una 







V&V Miranda Fdez 
Lo percibido es sólo aparente (2001) 
Detalle de la instalación 
 
Francisco Ruiz de Infante 
El Reformatorio - Falsos Gemelos (1992) 




Así pues, la existencia del doble siempre ha tenido un efecto 
sorprendente, y para muchos de temor, propiciando tanto el engaño 
como la unión o enfrentamiento de contrarios y semejantes. 
 
Ese mundo misterioso y mágico de los espejos, las realidades 
ilusorias y ficticias, de dobles, de simulacros y suplantaciones, ha sido 
reproducido y representado hasta la saciedad desde las antiguas 
pinturas rupestres pasando por la literatura y cine universal, por el 
surrealismo inquietante de Dalí hasta la realidad virtual que nos 
envuelve hoy en día. 
 
Se pretende realizar un acercamiento al universo de los 
dobles, de los gemelos, no como oposición de contrarios, sino como 
unión de idénticos y no como desdoblamiento del ser, sino como unión 
de dos seres, dos realidades que en su origen fueron uno y que 
vuelven a fundirse en uno, bien mediante el arte, bien a través de la 
muerte de uno de ellos. 
 
Es a través de la mirada especular de un gemelo donde la 
identidad dual ya no es un desdoblamiento del “yo” basado en la 
perturbación psíquica o en  la pérdida de la identidad, tal como 
afirmaron en su día Juan Bargalló y Otto Rank, sino una dualidad 
presente en el día a día de nuestra sociedad actual, como algo 
natural, como unión de semejantes cuyo destino no tiene porqué ser  
trágico ni perturbador. 
 
Detrás de cada uno de los artistas gemelos analizados a lo 
largo de esta investigación, se constata la incorporación en sus obras 




místico que hará descubrir al lector los entresijos, meditaciones y 






Es curioso observar que a lo largo de nuestra historia, son 
muchos los que han recurrido al motivo del doble como reflejo de la 
multiplicidad, unicidad y otredad en todas sus variantes. Un reto y a la 
vez una necesidad de reflejar el mundo que nos rodea, en donde los 
enigmas que encierran las apariciones duplicadas no son más que un 
intento desesperado de ser Dios, o la propia Natura, para poder hacer 
realidad al ideal de uno mismo, de separar en dos cuerpos lo que 
existe en uno. Quizás sólo los gemelos se salvan de esa ambición, 
aunque no están carentes de otras, como el deseo de fusión o de 
separación total. 
 
La tesis tiene sus raíces, sus referentes, en la experiencia y 
realidad personal, y pretende ser un paso más en la investigación, 
experimentación y reflexión sobre ese mundo tan intrigante, misterioso 
y fascinante de simultaneidades, de engaños, fusiones y, cómo no, 
sobre el hecho de ser una “doble”, que ha estado trabajando 
conjuntamente con su “copia” (mi hermana gemela), para crear una 
sola obra de arte. 
 
En virtud de la complejidad del tema que se abarca, el mundo 
de los gemelos y su representación en el mundo del arte 




por un pequeño recorrido por la evolución del concepto del doble, así 
como algunas de sus terminologías más asociadas como son, los 
gemelos, la identidad dual y única u original, el espejo y su reflejo, el 
arte creado por gemelos, el simulacro, la máscara...  
 
A continuación, se ha dividido esta tesis en dos grandes 
bloques, el primero en donde se ha realizado una aproximación 
analítica a las fuentes bibliográficas que se han considerado más 
apropiadas (científicas, psicológicas, filosóficas, mitológicas y 
simbólicas); y el segundo en donde se ha realizado un análisis 
pormenizado de las manifestaciones artísticas, literarias y 
cinematográficas que se han considerado más importantes dando 
prioridad a las parejas de artistas gemelos. 
 
Para ello se ha recurrido al análisis crítico de las entrevistas 
personales realizadas a algunos de los artistas implicados, así como 
sus obras; a la comparación y manifestación del motivo en personajes 
literarios y artísticos así como su influencia en la sociedad actual. 
 
Cabe destacar, en especial dentro del mundo de las leyendas, 
que el universo femenino parece estar predestinado a representar un 
papel más perverso y narcisista, a pesar de que el protagonista de tal 
mito sea un muchacho, contrariamente al masculino que está lleno de 
logros y victorias aunque muchos de ellos tengan un final trágico. 
 
La finalidad de esta tesis es estudiar de qué forma los 
hermanos gemelos, y en especial aquellos que destacan dentro del 
mundo artístico, se diferencian de aquellos que no lo son, y en qué 
medida todos los gemelos, incluyéndome a mí misma, percibimos y 




caso no compartimos un mismo origen, o mejor dicho, un origen 
similar?  
 
En ese sentido, en el último apartado de este trabajo se ha 
intentado analizar el concepto del doble mediante la elección de 
algunas obras de cinco parejas de artistas gemelos (los MP & MP 
Rosado, Josep y Pere Santilari, las hermanas Jane & Louise Wilson, 
Josep y Ramón Moscardó y Fernando y Vicente Roscubas); un artista 
asturiano y padre de gemelas, (César A. Miranda), y los consagrados 
Duane Michals, Picasso, Velázquez y Cervantes. Todos ellos han 
representado lo doble, pero tan sólo los gemelos forman parte de él 
(unión de idénticos). 
 
Se intentará explicar el motivo de la complicidad de los dobles 
y su reiterada presencia en el mundo artístico y en la realidad social 
de nuestros días. Así pues, en todas las obras analizadas, los artistas 
se desdoblan o proyectan su otro yo, bien a través de otros 
personajes, como es el caso de Michals o Picasso, o bien a través de 
su gemelo y su obra. En ellos encontramos de forma más evidente, 
ciertas manifestaciones psicológicas, filosóficas y mitológicas que no 
se observan con tanta claridad en otros artistas. 
 
La conexión de las miradas de los dobles en el mundo artístico 
será el nexo de unión de todo este tema de desdoblamientos e 
identidades compartidas, en donde el dos anhela ser uno, y en 
ocasiones, lo logra. 
  
 Así pues, si el Arte ha ayudado a comprender la esencia del 
mundo, ¿por qué no también la de los gemelos? 
 10 
2.- EL DOBLE EN EL MUNDO CIENTÍFICO, 





(...) en los gemelos se mezclan dos 
personalidades para hacer una 
sola, cada una incompleta sin la 
otra, unidad en un abrazo 
indivisible que las hace funcionar 






Doble5 adj Que está formado por dos cosas iguales o de la 
misma especie. Que es más fuerte, más concentrado o más grueso 
que de ordinario. Fornido o rehecho de miembros – adj-s Duplo: en 
cantidad dupla. Que se muestra de una manera y es realmente de 
otra.  m. Vaso de cerveza de un cuarto de litro. Reproducción 
duplicada. Actor cinematográfico o teatral que en determinadas 
escenas sustituye a otro a quien se parece. 
 




¿Cuántos significados puede tener una palabra? ¿Y si esa 
palabra es “doble”? 
 
La idea del doble siempre ha sido una preocupación o al 
menos un interrogante presente en nuestra sociedad. Por ejemplo, en 
literatura tiene sus raíces, quizás, en la protesta del Romanticismo 
contra el espíritu de la Ilustración, aunque siendo más bien un 
concepto de lo doble como dualidad, puesto que casi siempre 
apelaban a la unión catastrófica de contrarios, parejas antagónicas de 
caracteres complementarios pero opuestos. 
 
A través da la creación del otro (el doble) se llega a nuestro 
mundo (el de los gemelos). Un universo de multiplicidades y por lo 
tanto, de conflictos ya que hay múltiples copias, simulaciones e 
interpretaciones que nos inducen a la confusión y a la ilusión. 
 
Pero si hay que buscar un culpable por las confusiones 
creadas, ¿por qué culparnos a nosotros, los dobles, si no elegimos ser 
gemelos, ser una copia y un original al mismo tiempo? ¿Qué culpa 
tenemos de que nos confundan?  
 
En tal caso, es tan sólo culpa moral si el engaño es adrede. 
Pero, ¿no es acaso, problema de los demás que no nos diferencien? 
Un animal nos distinguiría por el olor, pero, ¿no hay otros pequeños 
detalles – físicos o no – que pueden ser captados por los sentidos de 
un ser humano y que nos hacen ser, a los dobles, únicos? 
 
Si no les interesan no los buscarán y seguirán sumidos en la 
confusión, pero no por ello perdemos, los gemelos, los dobles, nuestra 
identidad. Por lo tanto, ¿es viable afirmar lo que dice W. Benjamín 




acerca de la reproductibilidad de la obra de arte? A mi parecer, y al 
contrario que W. Benjamín, la reproductividad  no hace que la obra de 
arte pierda su autenticidad, su unicidad ni su aura. La culpa no es de 
la reproductibilidad mecánica, ni de la multiplicidad, ni de la copia, sino 
de aquellos que no son capaces de ver lo original que hay en cada 
copia. En ocasiones es confundida con el original creyendo por tanto, 
que tiene un aura, una identidad especial, algo misterioso que lo 
diferencia de su copia. Pero si más tarde confirman, o se dan cuenta 
de que es una réplica, entonces, ¿pierde su aura, su identidad, su 
originalidad? Quizás no, pues alguna vez estuvo en contacto con su 
original o, ¿es la copia la que hace que las cosas existan? 
 
Tal vez lo más interesante es analizar, no la unión de 
contrarios, sino la de semejantes. Pero, ¿cómo saber que uno es 
semejante a otro, que existe un doble, una copia, un gemelo, un 
reflejo, una huella, si no sabemos de la existencia de dos, sino de 
uno? 
 
Antes de ver la importancia que tiene el número dos desde su 
origen simbólico, centrémonos en el propio término de símbolo el cual 
conlleva unión de partes, de dobles y dualidades: La palabra 
Symbalon designaba el conjunto de varias partes que conforman un 
todo, e implicaba a la vez significados de “unir, conectar o reunir 
partes separadas”. La definición más simple de Symbalon sería, por lo 
tanto, la dada por Platón:”uno compuesto por dos”. El más conocido 
ejemplo del uso griego del símbolo es el obsequio que el dueño de 
casa acostumbraba hacer a su huésped que se alejaba, de una 
porción de moneda quebrada, en tanto él mismo conservaba la otra 
parte, de modo que cuando estas dos porciones fueran más tarde 




comparadas, los propietarios o sus descendientes podrían 
reconocerlas6. 
 
Si buscamos el significado simbólico del número dos, nos 
encontramos que este número sugiere la doble naturaleza del Cristo: 
divina y humana. En otro aspecto, simboliza el eco, el reflejo, el 
conflicto o la contraposición. En la simbólica de los números – dice 
Risco –, el dos significa la oposición: es la encrucijada en que se 
cruzan o bifurcan los caminos7. 
 
Por el contrario y en palabras de Coomaraswamy, la definición 
de Dios en Hinduismo y Budismos es bien distinta: 
 
Dios es esencia sin dualidad, (adwaita) o, como mantienen 
algunos, sin dualidad aunque no sin relaciones (vishishat f dwaita)8 
 
Según Federico González9 el número dos, lo binario, lo dual  
forma parte inseparable de la tradición precolombina. El mito de la 
creación de la ciudad azteca, por ejemplo, se ha constituido a través 
de concepto del doble, pero una dualidad basada en la oposición de 
contrarios que se complementan.  
 
Geométricamente el número dos es expresado por dos puntos, 
dos líneas o un ángulo. Simboliza el primero de los núcleos 
materiales, la naturaleza por oposición al creador, la luna comparada 
con el sol. Todo esoterismo considera nefasto el dos. (...) La región 
del dos, en el paisaje místico de la cultura megalítica, es la mandorla 
de la montaña, el foco de inversión que forma el crisolo de la vida y 
encierra a los dos antídopas (bien y mal) (vida y muerte). Por esto el 
dos es el número de la Magna Mater10. 




Entonces habría que analizar o definir también el concepto de 
dos y de uno: 
 
Dos adj: Uno y uno. Segundo.-m. Guarismo del número dos. 
 
Uno, una adj: |numeral cardinal| Que por adicción da origen a 
todos los de la serie numérica. Que no está dividido en sí mismo; 
íntegro. |Per. o cosa| Identificado o unido materialmente con otro. 
Idéntico, lo mismo. Único (solo) m. Unidad (cantidad). Signo con que 
se expresa la unidad. Individuo de cualquier especie11. 
 
Los números no sólo se emplean para calcular, comprar o 
vender los más diversos objetos, sino que tal como nos demuestran 
los sabios místicos, detrás de cada uno de ellos se esconden ideas y 
conceptos esenciales que se alejan muchísimo de su valor 
estrictamente numérico.  
 
Según la Numerología12 y con respecto a la personalidad, el 
número UNO representa lo masculino, el yang. Es el pionero que 
avanza solo, buscando las experiencias que le darán su inequívoca 
identidad. (…) Es energía en su estado natural, positivo, original, 
independiente, individualista, creativo, en perpetuo movimiento (…). 
Es el verdadero «Yo soy» de la humanidad, la unión de todo, la unidad 
de medida vibratoria. Es autoconciencia.  
 
Por el contrario el número DOS representa el principio femenino 
de receptividad, el yin, que permite la unión de dos entidades distintas, 
el período de gestación en que las cosas empiezan a tomar forma. El 
número dos recoge y asimila. (…) Establece un equilibrio entre 
fuerzas opuestas y, por consiguiente, representa la cooperación, la 




solidaridad y la asociación. Busca la unión, no la separación (…) 
porque la unión sólo se cumple mediante un encuentro entre las 
mentes, un compromiso de cada una de las partes.  
 
Los iones de hidrógeno que empezaron a existir bajo el 1 
chocan ahora en el espacio. Se sienten arrastrados los unos hacia los 
otros por la ley de la atracción mutua, la ley del número 2.  
 
Conceptualmente, el inicio de todo está representado por el 
número uno (pues todo comienza con un primer detalle, un ladrillo, 
una idea...) y el uno, obligatoriamente genera en nuestra mente la 
existencia de algo que muchos afirman ser algo diferente, opuesto, 
aunque a mi parecer, no tiene porqué diferir en extremo, sino que 
simplemente podría caracterizarse precisamente por no ser el primer 
detalle, dando cabida a lo semejante. Se trata de otro detalle, otro 
uno, pero que difiere en algo al primero. Surge la existencia de lo otro. 
La presencia del uno obliga conceptualmente a la existencia del dos. 
 
 Veamos entonces la relación entre estos conceptos básicos de 
numerología y los gemelos: 
 
 Dos es uno y uno, y Uno es lo que no está dividido en sí 
mismo, lo idéntico y lo identificado o unido materialmente a otro. Por 
tanto lo uno más lo otro, o lo uno más lo uno es dos y el dos es el 
primer número porque posee principio y fin, está cerrado sobre sí, 
finito en sí (…)13, pero el dos no existe sin lo uno y lo uno sin lo otro, 
al igual que ocurre con el objeto y su reflejo o con los gemelos, somos 
DOS, pero antes fuimos UNO (compartimos óvulo). 
 




 Dos niños/as habitan en el vientre de su madre y se preparan 
para salir al mundo, ¿qué sucede? ¿Cuál sería el posible proceso de 
desarrollo intrapsíquico en estos bebés idénticos? El mismo sexo, los 
mismos genes, los mismos padres, la misma apariencia, lo mismo en 
todo ¿cómo se podrán ir diferenciando para conformar dos entidades 
psíquicas separadas? quizás, ¿el proceso que logran sólo es parcial?  
 
Son dos, semejantes pero diferentes, cada uno con sus 
respectivas exigencias biológicas e inclinaciones de personalidad. 
Dos, cuyo poder radica en la distancia, en su lazo interno y extraño 
que hace que una cosa afecte a otra, puesto que alguna vez 
estuvieron unidas, mas esta distancia de uno y otro se minimiza casi 
por completo al tratarse de hermanos gemelos y no mellizos, quienes 
al menos, de modo conceptual, representan la máxima 
correspondencia y coordinación posible. 
 
El número Dos y los Gemelos son elementos mágicos pues al 
igual que ocurre con la magia de la huella, la magia de la impresión, 
todo está ahí, o estuvo, en un solo registro. 
 
Para Elisabeth Franzel14 el fenómeno del doble se basa en el 
parecido físico de dos personas, en el que puede intervenir una 
casualidad o un parentesco por consaguinidad. 
 
Sin embargo para Jean Paul15, dobles se llaman aquellos que 
se ven a sí mismos. Definición esta que alude, junto con la filosofía de 
Fichte, a la esquizofrenia, mostrando una vez más en sus personajes, 
el temor al desdoblamiento del yo. Es en este aspecto de lo doble 
donde la literatura romántica como en todas las artes, ha hecho 




hincapié una y otra vez, jugando de una manera un tanto macabra en 
ocasiones, con ese mar de confusiones y suplantaciones múltiples. 
 
Como ya hemos dicho, el desdoblamiento del “yo” se ha 
basado en una perturbación psíquica o por la pérdida de identidad de 
una persona, pero ¿qué entendemos por identidad? 
 
Para el diccionario de la Real Academia el término “identidad” 
es muy amplio por lo que me he apropiado de lo que a mi parecer, 
más se aproxima al concepto de unicidad y dualidad: 
 
- n.f (bajo lat. “identitas”). Calidad de idéntico. 
- Circunstancia de ser efectivamente una persona lo que dice 
ser. 
 
Sin adentrarnos en la eterna discusión sobre el origen de los 
seres humanos puesto que nos alejaría en demasía de nuestro 
propósito, sí nos apoyaremos en el estudio de los cromosomas que ha 
permitido a los estudiosos analizar el principio de cada individuo.  
 
A pesar de nuestras similitudes genéticas y culturales, cada 
persona incluso los gemelos, se consideran que son únicos. Uno, 
según Jéromê Lejeune16, porque es enteramente él mismo en todas 
sus partes y único porque no puede ser reemplazado por ningún otro 
que le sea idéntico. 
 
Sin embargo en su estudio se plantea la posibilidad de que la 
propia natura puede haber violado la tan estimada individualidad (tal 
vez no sea tan apreciada como se aparenta, pues no siempre se está 
buscando a nuestra media naranja, la unicidad con el otro). Por un 




lado tenemos a los hermafroditas, que parecen infringir la unidad del 
individuo reuniendo dos naturalezas en una sola persona, ya que  todo 
conduce a creer que resultan de una fecundación simultánea de dos 
células femeninas recíprocas (el óvulo y su glóbulo polar que sería 
aquí desmesuradamente voluminoso) y que finalmente esta excepción 
natural es casi contemporánea de la fecundación17. 
 
Y por otro tenemos a los gemelos y a los clones18 que parecen 
que violan la regla según la cual cada uno de nosotros es único, 
separando una misma naturaleza en varias personas19.  
 
A pesar de estas excepciones (gemelos y hermafroditas), con 
las que nos podríamos agarrar al dicho: la excepción confirma la regla, 
estas observaciones sobre el individuo uno y único confirman lo que el 
teórico de la biología molecular, Jéromê Lejeune, nos propone: que el 
deseo de la individualidad del ser humano surge extremadamente 
pronto, es decir, en su primer comienzo20. 
 
Sin embargo, y basándome precisamente en las dos 
observaciones anteriores, podría afirmar que dos gemelos/as 
idénticos/as tienen dos identidades, la suya y la de su igual, llegando 
incluso, en el caso de que afirmen ser el otro/a, a fusionarse para 
llegar a la unicidad y por tanto a la originalidad, entendida esta como 
una vuelta al origen, a lo único y auténtico. 
 
Giménez21 (1997), citando a Lapierre, dice que el tópico de la 
identidad ha sido impulsado inicialmente a la atención de los 
estudiosos en Ciencias Sociales por la emergencia de los 
movimientos sociales que han tomado por pretexto la identidad de un 
grupo (étnico, regional, etc.) o de una categoría social (movimientos 




feministas por ejemplo) para cuestionar una relación de dominación o 
reivindicar una autonomía.  
 
Para identificar la “identidad compartida” Giménez enumera 
estas características: 
 
La pertenencia a una pluralidad de colectivos (categorías, 
grupos, redes y grandes colectividades). 
 
La presencia de un conjunto de atributos idiosincrásicos o 
relacionales y una narrativa biográfica que recoja la historia de vida y 
trayectoria social de la persona considerada.  
 
Según estos criterios los gemelos son el ejemplo más claro y 
concreto aunque no exclusivo, para hablar de identidad compartida. 
 
Según Yoon Bong Seo22: 
 
Un individuo encuentra su identidad cuando halla un conjunto 
de valores con los cuales se puede compenetrar plenamente. De la 
misma manera, una cultura descubre su identidad y logra su más alto 
desarrollo cuando obtiene un conjunto de valores que la tipifican, y su 
madurez consiste en llevar este conjunto de valores hasta sus últimas 
consecuencias. 
 
 Dentro de la Lógica y la Filosofía, el principio de identidad 
puede tener dos interpretaciones relacionadas entre sí: una como 
identidad entre dos conceptos y otra en donde toda cosa es igual a sí 
misma. Así, en el caso de los/as gemelos/as son iguales a sí mismos 
como podría suceder con cualquier persona, pero a la vez son iguales 




a otro/a estableciéndose una relación de identidad entre dos 
individuos que se complementan. Esto no quiere decir que otras 
personas carezcan de esa relación de identidad, sino que el caso de 
los/as hermanos/as gemelos/as es más evidente y complejo. 
 
Si analizamos sólo superficialmente el mundo real, no es 
sorprendente descubrir que es habitual entre nosotros, los seres 
humanos, jugar con juegos de identidad, pues, ¿acaso no creamos 
dobles de nosotros mismos con la ayuda de nuestras ropas, nuestros 
apodos y nuestro comportamiento? Sin embargo el concepto de 
identidad se hace más evidente e importante dentro de las 
comunidades virtuales puesto que, a pesar de que es un mundo 
carente de cuerpos, nos hacemos la ilusión de que en nuestra mano 
está el ser nosotros mismos, el jugar a crear gemelos, dobles virtuales 
de nosotros mismos o suplantar identidades. 
 
Dentro del ámbito psicológico es interesante analizar las 
diferencias que se establecen entre los niños gemelos y aquellos que 
carecen de un doble real, durante el proceso denominado “Estadio del 
Espejo” que Jacques Lacan23 aportó al Congreso Internacional de 
Psicoanálisis de Zurich en 1949. Según Lacan es a través de la 
mirada de la madre, del otro en el espejo, lo que permite ir logrando la 
ilusión de la identificación del sujeto. Y es ahí, en el espejo donde se 
constituye la identidad o la falta de la misma. Sin embargo los/as 
gemelos/as nos tenemos uno/a al otro/a, nos miramos, vemos nuestro 
reflejo sin necesidad de un espejo, nos entendemos sin que haga falta 
de que salga por nuestra boca palabra alguna24.  
 
Esta es una relación narcisista y de dependencia, tal y como 
González (1988) menciona en su análisis del desarrollo intrapsíquico 




de los/as hermanos/as gemelos/as, en donde establece que el hecho 
de tener un gemelo, un clon, un doble, otro que es idéntico a uno, 
puede ser una recreación imaginaria de tempranas identificaciones en 
donde predomina la fusión y la confusión entre los límites de las 
representaciones del yo y de los objetos25. Una de las diferencias más 
notables con respecto al desarrollo individual, es que el “yo” que se 
está desarrollando responde tanto a los propios impulsos y 
necesidades, como a los de su gemelo. 
 
Lidz et al. (1962) señalan, que las relaciones objetuales 
primarias se establecen con una persona que no es diferente, sino con 
una imagen especular, esto acentúa los problemas narcisistas y el 
amor al objeto puede en realidad ser amor a sí mismo26.  
 
Tal como dice Ruth Axelrod en su trabajo: en los gemelos se 
mezclan dos personalidades para hacer una sola, cada una 
incompleta sin la otra, unidad en un abrazo indivisible que las hace 
funcionar como una “Gestalt”. Esto es debido quizás a que han sido, 
en sus orígenes inmediatos, un solo cuerpo.  
 
Dentro del ámbito científico los llamados “verdaderos gemelos” 
o gemelos monocigóticos, han sido en innumerables ocasiones motivo 
de investigación cuya finalidad ha sido la de descubrir en qué medida 
influyen los genes en las características de la personalidad. 
 
A pesar de que la mayoría de los investigadores comparten la 
idea de que las pautas del desarrollo de un niño están determinadas 
tanto por la herencia genética como por los condicionantes 
ambientales, existen algunas diferencias entre ellos que les han 
llevado a intentar comprobar la hipótesis de que si los genes son los 




determinantes, los gemelos separados serán similares entre sí al igual 
que aquellos que se han desarrollado juntos. Para ello se han 
realizado distintos estudios en donde se comparan las diferencias y 
semejanzas entre gemelos que han crecido juntos o en ambientes 
distintos.  
 
Sin embargo, a pesar de los esfuerzos realizados para resolver 
la discrepancia, aún hoy en día no se ha podido comprobar a ciencia 
cierta pues, según el artículo Gemelos: el desafío de la 
individualidad publicado en Internet27, los  ambientes en que  se 
desarrollaron los gemelos que fueron separados no siempre son tan 
diferentes como para marcar diferencias radicales entre ellos. Se sabe 
que los genes determinan muchos de los rasgos físicos y de la 
personalidad de un individuo, pero está claro que no todo está escrito 
en los genes. Y los gemelos son una prueba de ello. 
 
Puede que la idea de que los gemelos sean o tengan una 
única y misma personalidad tan sólo sea una fantasía, pero una 
fantasía que puede estar fundamentada por todas y cada una de las 
condiciones de su gestación y experiencias vivénciales posteriores. 
 
Mientras todo niño debe poder hacer una separación e 
individuación de su madre, los gemelos idénticos tienen el problema 
adicional de tener que hacerlo de su gemelo, esto se dificulta cuando 
la madre los ha tratado como una unidad. La separación suele ocurrir 
hasta la edad adulta o en algún punto del desarrollo; entonces pueden 
surgir síntomas y dificultades particulares que afectan su estado 
emocional28. 
 




El tema se ha usado en diferentes clases de comedias o 
tragedias, entre las que se encuentra la famosa y brillante obra de 
Shakespeare29, La comedia de las equivocaciones (1592), en la 
cual nos relata la historia de dos mellizos idénticos, una muchacha y 
un muchacho, a los que realmente nadie podía distinguir. 
  
 Tras un naufragio se separan y llegan a un país donde nadie 
los conoce. Entonces la muchacha decide vestirse de hombre, para no 
levantar sospechas de una mujer sola paseándose por el pueblo. Así 
disfrazada de hombre entra al servicio del Duque que gobernaba la 
ciudad. 
 
En poco tiempo se enamora de este Duque, pero él, como le 
cree hombre, le confiesa su amor por una dama que vivía cerca, la 
cual no le daba ninguna esperanza. Así él solicitó la ayuda de la 
protagonista para conseguir el amor de esta dama. 
 
 A pesar de su amor, ella obedece las ordenes del Duque y 
conoce a la dama, la que, creyéndola hombre, se enamora locamente 
de ella. 
 
Después de muchos enredos con los familiares y pretendientes 
de esta dama, por fin aparece El Duque. Al verla como una hermosa 
muchacha se enamora de ella y se casan.  
 
Como vemos esta obra basa todo su interés en los errores de 
identificación de dos hermanos gemelos y los equívocos que se 
suelen producir con el amor y la guerra, y en opinión de Martín 
Casillas de Alba30, esta logró superar la versión de los Menecmos y 




los vislumbres de Anfitrión de Plauto que nos lleva al maravilloso 
absurdo de dos gemelos idénticos.  
 
Estos enigmáticos seres provocan fenómenos que han 
ayudado a estudiar más a fondo el mundo de la telepatía, así como la 
existencia de fenómenos que tienen que ver con personas idénticas. 
 
 En el film El pacto del 
silencio31 (2003) de Graham 
Guit, el personaje del médico-
sacerdote (curiosa dualidad) 
interpretado por Gérard 
Depardieu, aparece como eje 
central sobre el cual se va 
desenredando la trama de dos 
hermanas gemelas Gael y Sara 
(Élodie Bouchez) con un ADN 
idéntico. Es una película que 
juega con la idea de esa 
conexión casi sobrenatural que 
se suele decir que existe entre 
los hermanos gemelos. Lejos del carácter jocoso de la comedia de 
Shakespeare,  este drama es un ensayo a fondo sobre la psicología y 
los fenómenos extrasensoriales que pueden darse entre dos 
hermanas que han compartido el mismo esperma y óvulo en el seno 
materno32. 
 
En múltiples ocasiones, lo doble se ha tomado, dentro de las 
tradiciones populares, de la literatura popular y del cine, como un 
aspecto negativo posiblemente porque ha sido heredado por el 
 
El pacto del silencio, 2003 
(Portada de DVD) 




pensamiento religioso de que somos únicos e irrepetibles, en donde el 
reflejo de mi mismo es quien hace lo que uno desea y ese deseo es 
pecado. 
 
En tanto estas dudas sean producto de la imaginación, existen 
y por tanto se ve al “doble” como un demente que forma parte de 
nuestra sociedad, de nuestra vida cotidiana. 
 
Dentro del ámbito lingüístico nos podemos encontrar con 
numerosas construcciones o expresiones creadoras de nuevos 
mundos como: soñar, fingir, suponer. Por ejemplo, en la frase: Marta 
soñó que ella caminaba sobre el agua; "Marta" denota una persona en 
el mundo real y "ella" una persona en el mundo soñado. 
 
 Son la misma persona aunque no físicamente sino 
conceptualmente, puesto que las dos son “la otra cara de la moneda”, 
el reflejo, el original y la copia, una de la otra en los mundos 
respectivos. 
 
Como ya hemos comentado anteriormente, el tema del doble 
puede adoptar multiplicidad de formas entre las que se encuentran la 
sombra, el reflejo en el agua o el espejo, los gemelos, la máscara o el 
disfraz, etc. 
 
Otto Rank33 nos dice que el mito de Narciso es el más notable, 
puesto que de este deriva la creencia en el alma, todos los tabú sobre 
la sombra en las sociedades primitivas, el culto de los gemelos y su 
papel en los mitos fundadores, etc.34 
 




Sin embargo otro de los mitos legendarios engendrados por la 
idea dualidad es el del doppelgänger que en palabras de Jorge 
Gómez Jiménez 35 es básicamente un ser con la misma apariencia 
física de una persona a la que toma como modelo. Es de naturaleza 
mitológica y tal parece que sus orígenes son germanos, aunque el 
concepto ha sido duplicado, espontáneamente o no, en casi todas las 
culturas. Y traducido literalmente del alemán y significa "doble que 
camina". 
 
Al igual que ocurre con el mito de narciso en el mundo del arte, 
el de doppelgänger ha sido fuente de inspiración para la literatura y el 
cine. Un ejemplo de ello es el relato de Poe “William Wilson”, en 
donde el protagonista tiene que enfrentarse a un compañero de clases 
que es idéntico a él virtualmente, el cual, en ocasiones llega a 
superarle en sus habilidades, lo que recuerda otra característica 
atribuida al doppelgänger: su deseo de sustituir al modelo.36 
 
Antes de que apareciera la realidad virtual, la fotografía y 
posteriormente el cine y la televisión fueron considerados como 
mimesis de la realidad e incluso en ocasiones, se creía que la imagen 
proyectada era la realidad misma, es decir sustituían al mito  del 
doppelgänger. El escritor Paul Cotes asegura La imagen 
cinematográfica es un reflejo alienado: una imitación de la vida 
peligrosamente similar al original37. A modo de ejemplo se podrían 
nombrar las películas Pasiones Ocultas38, de Berliner y La doble 
vida de Verónica39 (1991) de Kryztof Kieslowski. 
 
En Pasiones Ocultas las dos mujeres tienen la peculiaridad 
añadida de que comparten un mismo cuerpo, es decir, que Marie 
(Demi Moore), madre de dos hijas y viuda, conduce una existencia 




tranquila en la campiña francesa; pero, cuando duerme, despierta 
como Martha, una agente literaria que vive una vida agitada en Nueva 
York.  Son la misma persona, pero sus personalidades e intereses son 
distintos. Ambas están al tanto de la existencia de la otra. Pero, ¿cuál 
es la real y cuál es un sueño? 
 
La mayor proeza de este film es la manera de presentar y 
conducir esas vidas paralelas, y a mi parecer, Berliner lo consigue 
pues permite que los hechos se desarrollen sin que el espectador se 
percate de cuál es la verdadera vida de Marie o Marty o ninguna de 
las dos.  
 
Fotográficamente, la forma de 
diferenciar las dos personalidades, no 
es muy creativa pero es absolutamente 
real y bien logrado. Eduardo Serra 
otorga colores cálidos a la campiña de 
Marie y azulados o acerados a la ciudad 
de Martha.  
 
La doble vida de Verónica, 
además de ser un drama muy elogiado 
por la crítica europea, el nombre de Verónica me es muy familiar ya 
que es también el de mi hermana gemela además del nombre de la 
protagonista de una de las leyendas urbanas que he relatado 
anteriormente.  
 
El nombre de Verónica viene del griego vera-eikon que 
significa verdadera o auténtica imagen, quizás por eso su relación con 
el espejo, y la dualidad. Y en el caso de mi hermana, ella 
 
Pasiones ocultas. Berliner 
(Cartel). 2000  




verdaderamente representa la auténtica y original imagen por ser la 
primera en formarse dentro del útero materno. 
 
En esta película se nos muestra la historia de dos mujeres muy 
similares aunque de nacionalidad distinta (Veronika es polaca y 
Veronique francesa). Ambas son huérfanas de madre, se dedican a la 
música, padecen la misma enfermedad, son físicamente muy 
parecidas, les gusta la soledad, aunque como todo gemelo que se 
precie, son representadas con personalidades aparentemente  
opuestas. Mientras Veronika es impulsiva, despreocupada y alegre, 
Veronique es más prudente y misteriosa. Son dos cuerpos exactos 
con el mismo nombre, unidos por una misma esencia vital que va más 
allá de lo corpóreo.  
 
Cuando Verónika muere 
en plena actuación debido a su 
enfermedad, nos da la impresión 
de que Véronique siente que su 
vida ha perdido algo, su conexión 
con su otro yo, pero tal vez lo que 
siente no es tal pérdida sino todo 
lo contrario, pues ¿no es 
entonces cuando su vida hace un 
giro de 180º? ¿No es cuando 
inesperadamente decide 
abandonar la música y se 
enamora? Es cómo si al morir 
una parte de ella, aún permanece 
la otra para continuar su “doble 
vida”. Un renacer en Verónica, una nueva oportunidad. De nuevo el 
 
La doble vida de Verónica. Kryztof 
Kieslowski. (Cartel). 1991 




recurso de  la muerte de uno de los gemelos como metáfora de la 
fusión en un solo ser, del regreso al uno que por circunstancias aún 
sin descubrir, se dividió en dos. 
 
 La trama sin duda no responde a todos nuestros interrogantes 
y he allí la maestría de la misma, ya que nos despierta la curiosidad, la 
duda, la pregunta interna. En mi caso como gemela verdadera que 
soy, me pregunto si realmente existe ese lazo entre los gemelos 
astrológicos, si su unión se podría comparar con la que tengo con mi 
hermana gemela. 
 
 En todo caso es una película rodeada de un halo de misterio y 
belleza en la que para algunos tan sólo será una serie de hermosas 
escenas sin coherencia mientras que para otros será un viaje a la 
reflexión interior, lleno colores, simbolismo, belleza, dualidad y unión 
espiritual bastante difícil de olvidar. 
 
Al igual que ocurre con los gemelos, la identificación de los 
desórdenes mentales presenta múltiples puntos en común con el mito 
del doppelgänger. Así, R. D. Laing explica en El yo dividido (1969) 
que la esquizofrenia se basa en la división de la personalidad en dos 
partes fundamentales: Por una parte, se desgarra la relación del 
individuo con su mundo; por la otra, ocurre una ruptura de esa relación 
consigo mismo... El individuo no se percibe a sí mismo como una 
persona completa, sino más bien como “dividido” en varias otras, 
quizás como una mente enlazada de manera tenue con un cuerpo, 
pero con dos o más personalidades.  
 
Es decir, el esquizofrénico puede crear varias personalidades o 
interactuar con individuos paralelos que imagina, lo que se podría 




explicar a través del mito de doppelgänger puesto que en algunas de 
sus versiones, sólo puede ser visto por su modelo, en este caso su 
creador.  
 
El esquizofrénico podría se el caso más extremista de nuestros 
anhelos: todos soñamos y tememos la posibilidad de tener una doble 
vida. Y es en la figura de los gemelos donde se manifiesta ese 
sentimiento dual de admiración y temor, de realidad y ficción, de vida y 
muerte. 
 
Una vez más, y de manera errónea a mi parecer, se ve al 
doble como unión de contrarios, cuando en realidad son un único ser 
dividido en dos, en donde el mal tiene que encontrarse en uno de 
ellos. El doble como símbolo de muerte contra el cual el sujeto debe 
defenderse. 
 
Otto Rank dice: Las representaciones literarias del motivo del 
Doble, donde es descrita la locura de la persecución no solamente 
confirman la concepción psicoanalítica de Freud, respecto a esta 
concepción narcisista de la paranoia, sino que permiten ver que el 
principal perseguidor es el propio Yo, la persona antes amada por 
sobre todos y contra la cual se organiza ahora la defensa. 
 
Al hablar de identidad dual, en particular a la de los 
hermanos/as gemelos/as, nos referimos a un fluir de circunstancias y 
elementos de significado vario, en donde cada individuo del par 
gemelar va moldeando su personalidad, sus afinidades, sus 
preferencias, su concepción de determinados valores individuales que 
son cambiantes, entremezclados y en multitud de ocasiones, 
complementarios o idénticos a los de su doble, su gemelo. 




Desde la antigüedad y a lo largo de toda la historia de la 
humanidad los gemelos no han pasado inadvertidos, sino que por el 
contrario siempre hemos sido objeto de curiosidad y de fascinación. 
Sin embargo lo gemelar, lo dual siempre ha sido un arma de doble filo, 
puesto que en ocasiones se ha utilizado como unión de contrarios, 
pero en otras como disociación de semejantes, provocando a veces, 
fuertes y destructores finales, es decir, en ocasiones su nacimiento 
era considerado de buena suerte pero en otras era percibido como 
una maldición. 
 
Si analizamos el fascinante mundo de las leyendas, podremos 
encontrar multitud de historias de hermanos gemelos y aunque desde 
luego, no nos adentraremos en el análisis de todas ellas puesto que 
en esta tesis no se pretende analizar todo el complejo mundo 
mitológico, si que podríamos nombrar algunas de las más 
representativas para establecer una conexión con el mundo del arte 






En la mitología greco-romana hay muchos pares de gemelos 
aunque aquí tan sólo se nombrarán algunos de los de mayor 
renombre: Zeus y Hera, Cástor y Pólux, Artemisa y Apolo.  
 
Pocos somos los que sabíamos que los Dioses Hera y Zeus, 
hijos de Cronos y de Rea, eran hermanos gemelos, o mejor dicho, 




mellizos, y que a su vez fueron padres, entre otros, de dos gemelos 
cuyos nombres fueron los de Eris y Ares, Dios de la Guerra. Cuenta la 
leyenda que desde muy jóvenes Zeus cortejó a su hermana sin éxito. 
Ella se compadeció del dios solamente cuando se disfrazó de cuco 
(una pequeña ave) que se arrastraba por el suelo y lo calentó 
cariñosamente en su seno. Allí él reasumió su verdadera forma y la 
violó, por lo que la vergüenza la obligó a casarse con él.  
 
Otro dato curioso de la mitología griega y romana, es que 
generalmente los hermanos gemelos 
son nacidos de un padre inmortal y 
una madre mortal, mostrando y 
afirmando una vez más esa unión de 
contrarios. Así pues tenemos a los 
denominados Dioscuros, hijos 
atribuidos al dios Zeus, Cástor y 
Pólux, aunque en realidad, según 
cuenta la leyenda, La noche en que 
Zeus se unió a Leda en forma de 
cisne, la mujer uniose también a su 
marido humano, y los dos pares de 
gemelos que nacieron son atribuidos 
como sigue: Pólux y Helena, a Zeus; 
Cástor y Clitemestra, a Tindáreo40. 
 
Como vemos, lo que en un principio se nos muestra como 
gemelar son a los dos varones, sin embargo, son simplemente 
hermanos por parte de madre, aunque a la vez también sean 
hermanos mellizos puesto que nacieron en el mismo parto. Aquí se 
muestra que la relación de afinidad es lo que causa la similitud y no a 
 
Cástor y Pólux.  
Joseph Nollekens (1737 - 1823) 




la inversa, como en un primer momento nos hubiera parecido. Pero es 
también una doble dualidad, en donde las hermanas protagonizan un 
papel secundario, mientras que los hermanos son héroes presentados 
como unicidad de semejantes en cuanto que, aunque Cástor es 
guerrero y Pólux practica el boxeo, ambos son héroes combatientes 
que mantuvieron su unicidad hasta el día de su muerte, tal y como se 
muestra en esta cita: (…) Cástor fue muerto por Idas, mientras Pólux 
mataba a Linceo, quedando él, a su vez, herido. Zeus fulminó a Idas y 
se llevó a Pólux al cielo. Pero Pólux no quiso aceptar la inmortalidad 
que el dios le ofrecía si su hermano debía continuar en los Infiernos, 
en vista de lo cual, Zeus permitió que cada uno permaneciese entre 
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Un ejemplo de esta unicidad dentro del arte podrían ser los 
cuadros de Robert Rauschenberg, Factum I y Factum II, tal y como 
dice Jaime Pili: Piezas muy parecidas, intercambiables, que aunque 
hoy están separadas, parecen haber sido generadas para instalarse 
siempre cercanas42. 
 
Sin embargo esa unicidad se ve truncada, pues los hermanos 
están obligados a no verse jamás a cambio de la inmortalidad de 
ambos. Es por tanto, separación de iguales para dar lugar al par de 
contrarios, tal y como sucede con la Luna y el Sol, el Ying y el Yang o 
las dos caras de una misma moneda. 
 
Esta diferenciación de género viene dada a que, en palabras 
de Juan Vicente Aliaga, tradicionalmente la organización del saber en 
la sociedad gira en torno al lenguaje definido por el hombre. Y éste es 
quien actúa como el único sujeto tanto del discurso como de la 
historia43, en donde la sensibilidad, la pasividad, la delicadeza de las 
féminas, no tiene cabida en el mundo de los héroes. 
 
 Otro ejemplo de unión de opuestos dentro del ámbito de lo 
gemelar o semejante, son los dioses Apolo y Ártemis, hijos de Zeus y 
Leto que nacieron el séptimo día del mes, número este muy simbólico 
y mágico. 
 
 Ártemis, quien tras ser la primogénita ayudó a nacer a su 
hermano, es interpretada como la personificación de la Luna, la cierva, 
como “Señora de las Fieras” y protectora de las Amazonas y de 
aquellas mujeres independientes del yugo del hombre. Sin embargo 
su mellizo, Apolo, es mucho más venerado e identificado con el Sol, el 
lobo y el corzo. Dios del vaticinio y de la música, dios pastoral y al 




mismo tiempo guerrero, es capaz, con su arco y sus flechas, de enviar 
una muerte rápida y dulce al igual que su hermana. 
 
Muchos son los artistas que se han basado en algún fragmento 
de la famosa leyenda de Apolo, sobre todo a la concerniente a su 
pasional vida amorosa (Bernini, Apolo y Dafne, 1624) y sin embargo 
nada se ha visto sobre su hermana gemela Ártemis. 
 
Dentro de la mitología americana también existen leyendas 
sobre héroes gemelos, tal es el caso de los dioses de los Mayas de 
Centroamérica, los hermanos Hunaphpu y Xbalanque, venerados por 
haber liberado al mundo de muchos monstruos: antes de que 
nacieran, su padre Hun Hunaphy y su tío Vucub Huanhpu fueron 
desafiados por Una Muerte y Siete Muertes, señores de Xibalba, a un 
partido de tlachtli, el juego de pelota ritual de los mayas. Sin embargo, 
son engañados, sacrificados y enterrados debajo de la cancha. Al 
crecer los gemelos y conocer la suerte de su padre, viajan a las 
profundidades de Xibalba y se exponen a muchos peligros para lograr 
vengarse. Consiguen superar todas las pruebas y los gemelos hacen 
alarde de ser inmortales y, para probarlo, se ofrecen en sacrifico y sus 
huesos son molidos. 
 
Al retomar a la vida, sus enemigos están tan sorprendidos que 
ellos mismos quieren tener la experiencia de la muerte y la 
resurrección. Los gemelos les matan, pero no les resucitan… y en su 
lugar, vuelven a la vida a su padre y a su tío. 
 
Entonces ellos se elevaron en medio de la luz, e 
instantáneamente fueron levantados hacia el cielo. A uno se le dio el 




nombre de sol, y al otro, de  luna. Entonces el arco del cielo y la cara 
de la tierra se alumbraron. Y ellos moran en la gloria  (Popol Vuh)44. 
 
En la cerámica de la época Clásica (vasos y platos 
principalmente) vemos repetida una y otra vez la jubilosa escena de 
los Gemelos Divinos Xbalanqué y Hunahpú ayudando a el Primer 
Padre a salir del inframundo. 
 
Si comparamos las 
múltiples historias y leyendas 
sobre los gemelos con los 
estudios que descifran la 
cerámica, los textos y el 
simbolismo de los monumentos 
mayas, percibimos que durante 
más de quince siglos, tanto los 
mayas como otras muchas 
culturas, contaron la misma 
historia acerca de los orígenes del 
cosmos y los fundamentos de la 
vida civilizada basadas como vemos en la dualidad.  
 
También dentro de la religión católica nos encontramos con varios 
personajes gemelos en donde en ocasiones representan el 
enfrentamiento de contrarios como Caín y Abel y en otros la unión de 
semejantes, es decir, unos representan el bien y el mal y los otros 
encarnan el bien, como es el caso de los hermanos mártires. 
 
 San Cosme (que significa adornado, bien presentado)45 y San 
Damián (que significa domador)46, considerados los patronos de los 
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cirujanos, farmacéuticos, médicos, peluqueros, dentistas y 
trabajadores de los balnearios. 
 
Cuenta la tradición que nacieron en Arabia y estudiaron 
ciencias en Siria, en donde destacaron como médicos. Como todo 
buen cristiano, practicaban la medicina pero sin recibir a cambio 
dinero alguno, por lo que fueron apodados “los sin dinero”. Tal y como 
comenta Yolanda Maltos en el Diario Milenio, según el martirologio 
romano, en Egea, ciudad de Arabia, los santos hermanos gemelos 
Cosme y Damián, sufrieron diversos tormentos en la persecución de 
Diocleciano. Fueron cargados de cadenas, arrojados a la cárcel, 
pasados por el agua y el fuego, crucificados, asaeteados y 
decapitados. 
 
Tras su brutal muerte, se dice que en sus tumbas empezaron a 
suceder milagrosa curaciones, que incluso el emperador Justiniano de 
Constantinopla, en una gravísima enfermedad, se encomendó a estos 
dos santos mártires y fue curado inexplicablemente. Con sus ministros 
se fue personalmente a la tumba de los dos santos a darles las 
gracias47. 
 
Es por ello que en su honor se levantaron en Constantinopla, 
dos grandes templos y en Roma les construyeron una basílica con 
bellos mosaicos. 
 
Los hermanos gemelos fueron torturados hasta su muerte, se 
dice que por predicar la palabra de Dios, pero tal vez lo que temían 
sus enemigos era el poder de la unidad y dualidad, que ellos 
encarnaban. El hecho de haberles sido concedido un doble de por 
vida, un reflejo en el espejo que es igual al modelo, pues ambos son la 




misma cara de una moneda, imagen del bien y de la bondad eterna 
pues al ser dos son ellos mismos principio y fin.  
 
Una vez más los gemelos varones como liberadores del 
mundo, como héroes a los que hay que venerar. Dobles que en su 
unidad alcanzan la perfección y la salvación. 
 
Muchos escritores también acuden a la mitología para 
hablarnos del concepto de lo doble, de lo gemelar, estableciendo 
alegorías relacionadas con las conductas de los personajes. 
 
En una conferencia dada en 1998, el novelista Enrique 
Laguerre48 pronunció: (…) desde mis primeras obras he ido alternando 
los mitos indígenas y africanos con los grecolatinos; y junto a Yukitú y 
Guaorabo o Aiwel y Ngewo, he traído a 
Amteo, Acteón, Osiris, el laberinto (…) He 
querido conocer flora y fauna nativas, con 
profundidad sensorial, para forjar mitos y 
alegorías relacionadas con la conducta de 
los personajes (…) los manantiales y el río 
Guaorabo en Los gemelos49, para 
mencionar algunos recursos de mitificación. 
 
En su novela Los gemelos, el 
propio autor ha explicado que hizo uso de la 
mitología indígena de Puerto rico, el del 
mito de los gemelos del río Guaorabo, para 
hablarnos del eterno drama de la diferencia de caracteres de los dos 
hermanos protagonistas de su novela, los gemelos Chedós y 
Chemaro. Estos, al igual que las dos corrientes de agua, una 
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tranquila, serena y otra salvaje, rebelde, inquietante, se unen y se 
complementan como si de una especie de trato sobrenatural de no 
agresión se hubiera establecido entre ellos. 
 
Pese a tan notorias desemejanzas entre los dos hermanos, no 
hubo malos entendidos ni discordias entre ellos, sólo pequeñas 
diferencias de criterio, y cuando las hubo grandes pararon el pleito, se 
abrazaron y los dos, al unísono dijeron: Está bien, tú ganas (Laguerre, 
1992). 
 
A pesar de su condición de gemelos, el autor nos da a 
entender que eran distintos tanto en su personalidad como en su 
físico, los cuales estaban íntimamente relacionados con los dos tipos 
de ascendencia. 
 
Chedós representaba a la figura del español conquistador y de 
espíritu libre, heredado de su padre Fulgencio, mientras que Chemaro 
tenía un carácter mas parecido al de su madre Cristina, más 
conservador y amante de la tierra.  
 
 No obstante, esa dualidad no se termina aquí, puesto que el 
desdoblamiento del autor aparece en la novela como un elemento 
importante para mostrar la unicidad de contrarios. Es decir, en 
ocasiones la novela parece estar narrada por la misma persona, no 
importa quién cambia de perspectiva (…) parece una novela de estilo 
único, donde el autor se divide él mismo en  personajes. Es como si 
todos los personajes fueran la misma persona, y se dividen sólo por 
los actos que se narran en ella. Creo que los personajes no tienen 
vida propia, parecen ser una misma persona quien narra todas las 
cosas que van sucediendo a través de la obra50. 




Así pues, tal como se plantea en Astrología, los gemelos son 
dos individuos diferentes y opuestos en ocasiones, que tienen las 
mismas energías para compartir y que viven una experiencia conjunta.  
 
Dos personas que 
en su origen fueron una y 
que en múltiples 
ocasiones desean volver 
a un sólo individuo. 
 
En el zodiaco el 
signo de los gemelos es 
“Géminis” y es a través de 
este antiguo mito: Dos 
hermanos, uno blanco, otro negro, juegan, corren, se alcanzan, y 
cuando se tocan, cada uno se convierte en el otro. Ríen, cambian, se 
ponen serios, vuelven a cambiar, vuelven a correr. 
 
En pocas palabras, se ponen al descubierto conceptos de 
dualidad, de dos, de polos opuestos y de complementariedad, en 
donde los gemelos funcionan en espejo, pasando de un lado a otro, 
sin poder saber nunca a ciencia cierta cuando es uno u otro, o ambos 
a la vez. 
 
He aquí una lógica divertida que podría ilustrar este 
intercambio de personalidades propio de los gemelos: 
 
Un robo fue cometido en Londres. La policía atrapó para su 
interrogatorio a tres delincuentes A, B, C. ahora bien, sucedía que A y 
C eran gemelos idénticos y pocas personas podían distinguirlos. Se 
  




sabía que los gemelos eran bastante tímidos y nunca se embarcaban 
en una empresa sin contar con un cómplice. B, por otro lado, era 
bastante audaz y desdeñaba siempre el utilizar un cómplice. 
Asimismo, varios testigos manifestaron que en el momento del robo 
uno de los gemelos fue visto bebiendo en un bar de Dover, aunque no 
se sabía de cuál de ellos se trataba. 
 
Nuevamente, asumiendo que nadie distinto de A, B, C, estaba 
implicado en el Robo, ¿cuáles son los inocentes y cuáles los 
culpables? 
 
RESPUESTA: Supongamos que B era inocente. Entonces uno 
de los dos gemelos ha de ser culpable. Este gemelo tuvo que haber 
contado con un cómplice, que no podía ser B; de ahí que tuvo que 
haber sido el otro gemelo. Pero esto es imposible, puesto que uno de 
los gemelos estaba en Dover. Por tanto, B es culpable. Y como B 
siempre trabaja solo, los dos gemelos son inocentes.  
La tecnología que han desarrollado estos dos jóvenes escanea 
y hace un mapa humano como una superficie tridimensional, 
suministrando una referencia muy precisa para identificar a una 
persona que los sistemas actuales, la mayoría de los cuales se basa 
en imágenes de dos dimensiones, dijo Kimmel51. En algunas culturas 
se considera que los gemelos son extrañas jugarretas de la naturaleza 
y a menudo se da muerte a uno de ellos después del nacimiento como 
sucede en Mananjary, al este de Madagascar: dos de las dieciocho 
tribus que ocupan la isla creen en un fady que afecta a todos los niños 
gemelos. Dice la leyenda que Manjarey fue asaltada por sus 
enemigos. El rey y su familia se refugiaron en bosque, pero el rey tuvo 
que volver por uno de sus hijos y los mataron. Desde entonces la tribu 




Antambahoaka mata a todos los gemelos al nacer porque creen que 
traen mala suerte y entre los Antaimoro toda madre que tiene gemelos 
se deshace de uno de ellos, quedándose con el que considera que es 
el más fuerte de los dos. A pesar de las campañas realizadas contra 
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Quizás sea por el hecho de que al ser individuos tan idénticos 
son a la vez criaturas de una increíble y fuerte ambigüedad porque 
ponen en entredicho los valores que les suponemos al individuo, 
incluso si prometen aquello que tanto deseamos: compañía fiel y 
comprensión mutua. Los gemelos juntos parecen decirnos casi todo lo 
que queremos saber sobre el hecho de ser sólo humanos, y además, 












Interrogar al Espejo es dejarse ir en 
el vértigo de una exploración de 






Desde tiempos inmemoriales y a lo largo de toda su historia, su 
mitología, su leyenda y cómo no, en todas sus manifestaciones 
artísticas generadas porque parten de un real (el propio espejo) que 
se va transformando hasta configurar otra realidad, el espejo ha sido y 
sigue siendo un objeto prodigioso cuyo poder va más allá de su forma 
y tamaño, en el cual la realidad y las ilusiones se enfrentan y se 
confunden como si de un sueño se tratara. Por tanto el espejo, como 
todo mito, ha tenido y tiene un carácter sacro. 
 
Por un lado tenemos los derivados del término espejo tales 
como: 
  
Especular (v. Tr. Lat. speculari, observar, acechar): examinar, 
meditar, reflexionar.52 
 
Considerar (v.tr. lat. Considerare): pensar, reflexionar una cosa 
con atención.53 





Términos que vinculan al espejo con el intelecto, la sabiduría, 
la inteligencia, la reflexión (del latín Refleexionem54). Término este que 
designa tanto la acción y efecto de reflejar entendido como el hecho 
de hacer perceptible una cosa, devolver una superficie brillante la 
imagen de un objeto55, como el pensamiento conceptual e intelectual), 
los cuales podrían tener su procedencia en el conocimiento de los 
astros reflejados en un espejo.  
 
También la luz, al igual que el espejo y la mirada, se ha 
tomado como símbolo de la razón y del conocimiento, puesto  que sin 
luz no habría reflejo ni mirada y por tanto estaríamos ciegos, perdidos 
en un mundo de tinieblas e ignorantes. Pero a caso, ¿son los ciegos 
ignorantes o por el contrario hijos del demonio por conocer y 
deambular en ese mundo de oscuridad? Por supuesto que es una 
blasfemia el mero hecho de sugerir estas posibilidades, pero, ¿por 
qué es el ojo y no alguno de los otros sentidos, símbolo de la razón y 
la sabiduría?, ¿por qué ese temor a la noche, a la oscuridad? Quizás 
porque la penumbra deforma y fusiona  nuestros rostros, porque el 
manto de la noche nos convierte en individuos casi idénticos a la vista. 
 
 La mirada especular se ha tomado como una mirada de 
reconocimiento (Lacan ha denominado “Estadío del espejo”) y de 
conocimiento de uno mismo, al igual que ocurre si miramos a los ojos 
a una persona. El ojo y el espejo son como puertas a través de las 
cuales podemos acceder al interior de cada persona,  y encontrar en 
él al verdadero individuo que se oculta tras las sombras, tras la 
máscara que es su cara. Pero tal y como dice la voz en off de Jean 
Cocteau56 en  La sangre de un poeta (Le sang d’un poète, 1930): 
Los espejos deberían reflexionar un poco más antes de devolver las 




imágenes, lo que podemos descubrir puede que no nos guste 
demasiado o tal vez nos revele precisamente lo que nosotros 
queremos ver, siendo así, un 
objeto de engaños y 
ambigüedades. 
 
 Pero siguiendo con el 
supuesto, o mejor dicho, con la 
creencia tan arraigada en 
nuestra cultura del espejo como 
revelador de la verdad, se podría sugerir que en el caso de los 
hermanos gemelos no haría falta mirarnos a los ojos puesto que, al 
igual que ocurre con la imagen especular, nos reconocemos en esa 
forma que es idéntica a nosotros. ¿Pero, sin embargo no es acaso la 
mirada la que nos revela la verdadera identidad? Cuando nos 
miramos en el espejo y nos reconocemos en él, ¿no nos miramos a 
los ojos, a nuestro interior para así completar la visión que de nosotros 
mismos tenemos? ¿Y por qué ha de ser el caso de los gemelos un 
caso diferente? ¿Qué sucede cuando nos miramos al espejo y vemos 
nuestra imagen y la de nuestro gemelo? Cabría suponer que es en 
nuestra mirada donde reside la diferencia, puesto que a pesar de 
tener un mismo origen somos dos personas distintas, con vidas y 
hábitos distintos y en ningún momento una es el reflejo de la otra 
puesto que sino, careceríamos de nuestro propio reflejo en el espejo, 
tal y como ocurre con los vampiros. Así, en palabras de Magno 
Tiros57, un vampiro no se refleja porque es él mismo un reflejo 
escapado de su superficie (o quizá sí se refleja, me dice alguien, pero 
desde el otro lado, desde el "interior" del espejo). 
 
 




 Si vamos más allá, se podría afirmar que Dios y Demonio son 
hermanos gemelos que tomaron caminos distintos, uno el de la luz, la 
razón y el bien, y el otro  la oscuridad, lo irracional, el mal, pero ambos 
son sabios y estrategas, ¡qué contradicción tan extraña!, pues ¿a caso 
no se supone incompatibles tales cualidades en un ser irracional? Sin 
embargo, no nos centraremos en estos terrenos un tanto escabrosos y 
centrémonos en lo que aquí nos concierne, la imagen en el espejo. 
Según las creencias populares, los vampiros son hijos del mal, y si 
nos apoyamos en  la fórmula hegeliana de que todo lo real es racional, 
la irracionalidad del vampiro es un aspecto de su irrealidad58. De ahí 
que no se puede reflejar en un espejo, o que sea la luz el arma más 
eficaz para su destrucción. La luz y el espejo metáforas de la razón, y 
es por ello que se habla de “Ilustración” o “Siglo de las Luces”. 
 
Por otro lado tenemos varios ritos de iniciación en donde el 
espejo juega un papel primordial, puesto que es a través de él cómo 
accedemos a la verdad, a lo que se encuentra en nuestro interior más 
profundo, a nuestro corazón y conciencia. 
 
Jean Cocteau59 definió a los espejos como puertas a través de 
las que la muerte va y viene. 
 
Cocteau, tanto en sus películas como en sus libros y ballets, ha 
utilizado el espejo para hablar del doble, la relatividad de lo bello y el 
acceso a la vez imposible e inevitable al “otro”. Pero este espejo sin 
embargo, nos revela algo más, nos devuelve una imagen 
contradictoria de la personalidad del artista. El reflejo de lo que vemos 
es la otra cara del artista.  
 




Tanto en La sang d’un poete, 1930, como en Orpheè, 1949, o 
Le testament d’Orpheè, 1960, se aprecia una clara referencia a la 
obra de Lewis Carrol, Alicia a través del espejo, en la medida en que 
se pone de manifiesto el deseo de los personajes que atraviesan el 
espejo, por acceder a los misterios del hombre y a la sabiduría. 
 
Eduardo Nabal60 propone cuatro espejos distintos, cada uno de 
los cuales asocia con un film de Jean Cocteau:    
 
 1º Espejo: En “La sangre de un poeta” el espejo que conduce 
al laberinto de la conciencia y el alma individualista. (…) La capacidad 
creativa del artista es mostrada como herida, su talento es también su 
condena. En el espejo inicia la búsqueda de la curación a través del 
acceso a lo desconocido de su personalidad de creador (…). La obra 
de arte que cobra vida le da la clave para este acceso a la 
introspección.  
 
 2º Espejo: el espejo de “Orfeo” que conduce al reino de los 
muertos. Un reino basado también en la inversión (de la vida) y en la 
búsqueda de lo perdido. El poeta es, en palabras de Herteubise, algo 
más que un hombre, y por ello puede acceder al reino de los muertos, 
al reino del conocimiento de sí y de los secretos del espíritu, a través 
de ese elemento que constituye el espejo (…). 
 
 3º Espejo: “La bella y la bestia”, solo tapando los espejos 
puede sobrevivir la bestia ya que estos no reflejan su belleza interior. 
Son espejos engañosos en un cuento de hadas nada inocente, en el 
que nada es lo que parece.  
 




 4º Espejo: Espejo del artista viejo. (…) El propio Cocteau 
define al film El testamento de Orfeo como una suerte de streap-
tease del alma poética, un acto de desnudar su espíritu, sus 
inquietudes como creador, su conciencia íntima. La trayectoria vital y 
la trayectoria artística son indisociables en este autorretrato (…). Los 
paisajes desolados, desnudos y fantasmales de “El testamento de 
Orfeo” nos retrotraen a los cuadros de Dalí y Chirico transformados 
por la imaginería del cineasta francés donde no faltan imágenes 
relamidas, ingenuas y hasta de regusto “kitsch” con iconografía 
homoerótica sacada de paisajes Lorquianos, cine de Hollywood y 
decorados deliberadamente artificiosos. La presencia de Picasso y 
otros grandes iconos de la cultura del momento no debe verse como 
una efectista “boutade” sino como una verdadera ceremonia de 
reencuentro del artista con sus monstruos en el lecho póstumo. 
 
 Sin caer en la dicotomía de vida y muerte, sí que se podría 
definir al espejo como una puerta que separa y al mismo tiempo une 
dos mundos distintos aunque semejantes en apariencia, como sucede  
con la legendaria y majestuosa  historia  de Lewis Carrol, A través del 
Espejo, en donde se nos muestra además, cómo detrás de las 
apariencias de un mundo simétrico se esconden insospechadas 
quimeras. Historia la de Alicia que el artista Duane Michals ha cogido 
como pretexto para realizar una de sus series fotográficas 
denominada El espejo de Alicia. Aquí Michals juega de una forma 
muy poética y sutil, con la descontextualización de los objetos, 
cambios de escalas (el sillón más pequeño que las gafas) y con la 
creación de imágenes dentro de otras imágenes, al igual que sucede 
con los espejos. 
 




 Muchos son los artistas que han trabajado y trabajan, directa o 
indirectamente, con la idea del espejo como heterotopía en donde se 
constituyen espacios que son principalmente irreales puesto que todo 
lo que vemos es producto de nuestra imaginación. 
 
 Hay pues, multiplicidad de ejemplos, principalmente en el 
mundo de la pintura y en las instalaciones, en donde el espejo está 
presente como una acepción distinta en cada una de ellas, así como 
significados y asociaciones se le ha otorgado a ese objeto tan 
cotidiano y a la vez tan misterioso que es el espejo. 
 
Si echamos una mirada hacia nuestro pasado veremos que la 
asociación simbólica del espejo con lo femenino es larga y remota.  
 
En Grecia, por ejemplo, nos encontraremos con numerosa 
referencias al espejo, según las cuales, dicho instrumento fue 
inventado por Héfeso para que las mujeres pudieran mirarse a sí 
mismas. El espejo también se consideraba como una prolongación del 
joven cuerpo femenino, un elemento a través del cual las mujeres 
podían observar su propio sexo indirectamente, actitud que probaba, 
según el criterio griego, la “inferioridad” de la mujer con respecto al 
hombre. A pesar de esta creencia, Sócrates recomendaba a sus 
discípulos mirarse a un espejo para que se hicieran moralmente 
dignos de su belleza o para cultivar su espíritu si eran feos, sabemos 
que era un objeto asociado enteramente a lo femenino , así vemos 
cómo la diosa del amor, Afrodita tiene como atributo un espejo de 
mano. Contemplar la imagen reflejada era exclusivo de mujeres y en 
palabras de Roxana Kreimer61, la reflexividad masculina solo aparecía 
autorizada por el vino, que en los banquetes liberaba la verdad de lo 
invisible en el diminuto cuerpo de la palabra. Siglos más tarde Esquilo 




escribiría: El espejo de la belleza es el bronce pulido: el del alma, el 
vino. 
 
Uno de los aspectos más asociados a la mujer y al espejo ha 
sido la preocupación por la vejez, el paso del tiempo reflejado en la 
piel arrugada, el pelo canoso… Solamente la metáfora del espejo 
asociada al tiempo alcanzaría a los varones, como cuando Eurípides 
le hace decir a Fedra: “El tiempo descubre a los malvados cual si 
fuera un espejo presentado a una doncella”. Como vemos, estas 
representaciones han sido realizadas bajo la mirada masculina. 
 
Otro famoso mito griego vinculado al espejo como el único 
objeto capaz de enfrentarse a la mirada femenina es el de la Medusa 
y el héroe Perseo: La misión encomendada a Perseo consistía en 
asesinar a una de las tres hermanas Gorgonas, la única mortal, la 
monstruosa Medusa capaz con su mirada de matar al enemigo más 
fuerte. Sobre su cabeza había víboras que se retorcían en su cara, tan 
horriblemente que cualquiera que pusiera sus ojos en ella se ponía 
rígido como una piedra. Perseo, gracias a los sabios consejos de su 
diosa Atenea y a los poderosos talismanes que le dieron a ella (su 
escudo pulido como un espejo el cual podía emplear para atacar a 
Medusa sin mirarla directamente a la cara. También le dio una bolsa 
de piel para guardar la cabeza cortada de Medusa, ya que incluso 
muerta, petrificaría a quien la mirase) y su hermano Hermes, no tuvo 
miedo de ver la cara de la Gorgona. 
 
La creencia del monstruo que mata con la mirada, pero que 
puede ser muerto si se mira en un espejo, pervive aun hoy en las 
leyendas populares. Este monstruo se conoce con el nombre de 
Basilisco. 




Según cuenta la 
leyenda, es un engendro 
con forma de serpiente 
que nace de un huevo 
pequeño que en 
contadas ocasiones 
ponen las gallinas. Para 
evitar su nacimiento, 
estos huevos han de ser 
destruidos y quemados, 
puesto que al nacer se 
esconde en un rincón de 
la casa y mata a quien lo 
ve. Para conjurar el mal es necesario tener espejos en todas las 
habitaciones, pues cuando el monstruo ve su propia imagen muere de 
inmediato. 
 
Aquí se puede establecer una analogía con el episodio bíblico 
del pecado, en donde la serpiente simboliza el mal y lo femenino. 
 
 Sin embargo no siempre el espejo es capaz de vencer a la 
mirada femenina, puesto que al formar parte de ella se puede volver 
su cómplice y confidente. Es el caso de la Fiura62: Pequeño monstruo, 
en forma de mujer; el mito la muestra habitualmente, danzando sobre 
la débil alfombra, de un balanceante “hualve” (...). Detiene su baile, 
para contemplar su horrible rostro, en el espejo de un charco y peinar 
su larga cabellera con un reluciente peine de plata. Contonea, 
coqueta, su exuberante busto y corre ágil, haciendo flamear su breve 
pollera roja, entre los troncos quemados de los roces, mimetizando 
sus miembros, con los semicarbonizados ganchos de los árboles. Se 
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escabulle entre los matorrales, en busca del fruto de las espinosas 
“chauras”, que come con glotonería. El más leve ruido la asusta, 
adoptando de súbito, caprichosas y convulsionantes posturas; hace 
muecas horrendas con feísimo rostro y con sus ojos chispeantes, casi 
ocultos por una descomunal nariz; alarga sus brazos en todas 
direcciones y mueve nerviosamente los dedos deformes de una 
enorme mano, en demanda de una víctima, para “tirarle un mal aire”.  
 
 La Fiura, hija única de la Condená, es la mujer del viril Trauco, 
más esto no le impide ofrecer su amor a todos los hombres, a quienes 
impone, como severa condición, aceptarla con los ojos cerrados. No 
admite mirada alguna, ni siquiera la de los animales, sin aplicar al 
instante su castigo: El osado que se atrevió a mirarla, quedará torcido 
en algún lugar de su cuerpo. Si quien la mira es un niño o un animal, 
le deforma generalmente las extremidades, haciéndoles imposible la 
marcha, los tulle.  
 
 Luchar contra ella, es tarea imposible; posee una fuerza y 
destreza tal, que cuantos hombres quieran pueden pelear con ella, 
pero los deja a todos maltrechos y contusos, cuando no quedan 
“teldelde” (trémulos). En cambio a ella, no se logra asestarle un solo 
golpe: “es como pegarle a la sombra”. 
 
Las deformaciones causadas por la Fiura, son prácticamente 
incurables; en casos afortunados, se consigue alivio, utilizando el 
siguiente tratamiento: al amanecer se corta una rama de la 
enredadera llamada “pahueldún”, una vez transportada junto al 
enfermo, se la azota, hasta arrancarle la savia; líquido que debe beber 
el enfermo y enseguida se la lleva arrastrando hasta la playa, para 
lanzarla al mar (en Europa, los pueblos primitivos realizaban una 




ceremonia parecida, con el árbol, que representaba el espíritu de los 
árboles). Por haber obtenido, con ello, buenos resultados, también se 
aconseja tomar raspaduras de “Piedra de Ara”. 
  
 Como vemos, en este personaje mitológico chileno se 
concentran algunas de las acepciones 
que se asocia tanto a la mujer como al 
espejo: 
 
Deformaciones o distorsiones: 
como hemos visto, la Fiura es capaz 
de deformar a quien se atreva a 
mirarla al igual que nos sucede 
cuando nos miramos en ciertos 
espejos o superficies reflectantes. 
Existen espejos deformantes que han 
sido utilizados desde finales del siglo 
XIX, en el mundo del arte e incluso por 
fotógrafos aficionados que nos 
presentaban cuerpos con dos cabezas o tres pies e incluso cabezas 
cortadas que sonríen. Artistas, como el fotógrafo André Kertész63 en 
su serie de distorsiones de desnudos, entre las que se encuentra esta 
fotografía (Distorsión nº 6 de 1932), emplean estos espejos, 
quetodos hemos visto alguna vez en los parques de atracciones, para 
alargar, comprimir y duplicar cuerpos femeninos. En estas fotografías 
se han exagerado excesiva y salvajemente contornos, en donde los 
senos y nalgas se nos muestran inflados como globos y en palabra de 
A. Ewing, William, estas mujeres parecen haber sido 
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calentadas hasta derretirse, y haber sido después remodeladas como 
formas fantásticas, irreales, 
como reflejos o sombras de 
lo que fueron64. 
 
Si nos adentramos 
dentro del mundo del arte 
de principios del siglo XX, 
alejándonos ya de la 
utilización del espejo 
deformante en su analogía 
con lo femenino, sabemos 
que una de las 
características primeras y 
principal del Expresionismo 
alemán tanto en el 
contenido de un cuadro, un 
grabado, una escultura o una película cinematográfica, es 
precisamente la interpretación deformante del natural para expresar 
los sentimientos, la desesperación, en fin, lo que está oculto en 
nuestro interior, en nuestro otro “yo”. 
 
A modo de ejemplo nombraremos y analizaremos el empleo de 
la deformación como algo demoníaco (la realidad vista desde el 
“otro”), en el extraordinario y fabuloso film de Robert Weine, El 
gabinete del Dr. Caligari (1919). Aquí no son los personajes los 
deformados, aunque si es obvio la dualidad que en ellos se refleja (el 
personaje del Doctor Caligari es al mismo tiempo el eminente médico 
jefe y el charlatán de feria), sino que es la escenografía, el espacio del 
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espejo, lo que cobra una enorme importancia, pues los espacios y las 
imágenes representan la visión de un loco. 
 
 Observamos que las calles y perspectivas carecen de la 
profundidad que nosotros conocemos como real y verdadera, pues las 
líneas se ondulan, los ejes verticales transforman los interiores y los 
exteriores en marcos inestables llenos de movimiento acentuado por 
la multitud de direcciones diagonales. 
 
 Otro de los recursos empleados en la distorsión de los 
espacios para crear inquietud y el terror que se siente cuando vemos 
a través de los ojos otro (que también forma parte de cada uno de 
nosotros), además de la diversidad y distorsión de planos, es la luz o 
la carencia de ella.  
 
 
Fotograma del film de Robert Weine, 
El gabinete del Dr. Caligari (1919) 




 Así pues en la escena del calabozo gracias a la abstracción 
extrema, la total deformación del decorado y por la prolongación de 
las líneas hacia la tierra, apuntando en la dirección del lugar en que se 
encuentra acurrucado, se crea tal efecto de opresión que se logra 
crear  la idea de la cárcel en lo absoluto, metáfora del miedo al otro, al 
doble que todos creen que ha de ser maligno y cruel. 
 
 Son estas, imágenes similares a las creadas por la propia 
Natura: los hermanos gemelos, los siameses, aquellos que nacen con 
alguna deformación o mutación, etc.  
 
Seducción: la Fiura a pesar de su aspecto poco agraciado 
seduce a los hombres. Puede que sea su forma de contornearse o a 
través del baile o quizás les atrae el riesgo, el peligro que corren si la 
miran o tal vez sea su voz, al igual que las sirenas, lo que les 
seduce...   
 
 El espejo, al igual que la mujer son seductores  por naturaleza, 
el uno porque nos muestra el mundo que nos rodea desde otra 
perspectiva, desde el otro, nos muestra a nuestro gemelo; y la otra, 
¿no nos dice a caso la Biblia que fue Eva quien sedujo a Adán para 
que comiera la manzana?  
 
 Engaños y falsas apariencias: En múltiples ocasiones se han 
utilizado espejos para crear ilusiones, falsas realidades, tal y como 
sucede con los trucos de magia en donde muchos ilusionistas lo 
emplean, entre otras cosas, para hacer desaparecer elementos de 
grandes dimensiones del escenario. También dentro de mundo del 
arte hay artistas que juegan con el espejo como mediador de 
confusiones para desorientar al espectador. Un claro ejemplo son los 




espejos cúbicos de R. Morris, los cuales distorsionan la percepción del 
suelo y las paredes dificultando al espectador la distinción entre el 
espacio real y el ilusorio.  
 
 
Fotograma de la película 
La dama de Shangai de 1947 
 
 También el cine merece una mención concreta por su riqueza 
en el uso simbólico del espejo como reproductor de dobles, de clones 
irreales que confunden a nuestra mente, puesto que no diferenciamos 
a los personajes reales de sus reflejos, como sucede en la escena del 
tiroteo en el Sala de los Espejos del memorable film La Dama de 
Shanghai65 en donde además se recrea una especie de juego de 
personalidades lleno de simbologías. 
 
La Fiura y la mujer en general, se ha representado como un 
ser aparentemente frágil, débil y asustadizo, que nos hace creer que 
está indefenso y necesita la protección de un hombre para sobrevivir. 




Pero sin embargo, la realidad es bien distinta. El mito se desvanece 
cuando la verdadera personalidad aflora. 
 
La vanidad: nuestra mirada en el espejo puede ser vanidosa, 
tal y como le ocurre a la Fiura, puesto que se pasa horas mirando su 
reflejo en al agua, a pesar de tener un rostro poco afortunado. Sin 
embargo, a diferencia de la Venus en el Espejo de Velázquez, en vez 
de buscar en los demás la confirmación de la idea que quiere de sí 
mismo, la busca sólo en la superficie reflectante, pues es sabedora de 
la cruda realidad.  
 
El concepto de vanidad viene asociado a la mujer por herencia 
clásica.  
 
En la cultura China, el espejo se ha tomado como objeto 
identificativo y símbolo de la Reina porque, cuenta la leyenda, que 
mientras los movimientos de la bestia P'o King (representada por el 
espejo roto) siguen las fases de la luna, el espejo de la reina atrapa el 
fuego del Sol. Lo que permite que en noches de luna llena, la unión 
carnal del Rey y de la Reina logre, por un instante eterno, la 
reconstitución perfecta e ideal del espejo. 
 
La mujer, al igual que el espejo, han sido asociados al mundo 
de lo perverso de los maligno, pues en su interior esconden la 
verdadera naturaleza de sus ser. Una naturaleza que rechazamos, 
que nos asusta por lo que la consideramos maligna. Es decir, la 
imagen en el espejo, como ya hemos mencionado con anterioridad, 
nos obliga a observarnos a nosotros mismos y en ella en su mirada 
vemos como somos. La mujer en la antigüedad (cabe puntualizar que 
aún hoy en día se sigue realizando en algunas culturas), era educada 




para que fuera como los hombres querían que fuera. Pero en 
ocasiones su cara oculta, su verdadera personalidad salía a la luz y 
era entonces cuando era repudiada, rechazada como si del mismo 
diablo se tratara y en otras ocasiones se les creía poseídas por 
demonios o espíritus malignos. 
  
Tal vez sea esa la 
razón por la que en varias 
representaciones artísticas 
el espejo como revelador 
de la verdad, se nos 
aparece en compañía de 
bellas mujeres cuyo reflejo 
no es el que debía de ser 
sino el demonio que en 
ellas se oculta, tal y como se muestra en varias ilustraciones 
japonesas. 
 
Si nos centramos en el mito del espejo como revelador de la 
verdad y del otro, pues nos muestra cómo cada día nuestro rostro y 
nuestro cuerpo cambia y se deforma a causa del paso del tiempo, 
podríamos analizar el mito de La Condesa Sangrienta66: nacida en 
Hungría en 1560, Erzsébet Báthory, fue trasladada, a la temprana 
edad de diez años, al castillo de Csejthe en Trasilvania, en donde se 
convirtió en figura mítica debido a sus macabras y sangrientas 
actuaciones, relacionadas todas ellas con los ideales asociados a la 
condición femenina como son la belleza, la  juventud  y el miedo a  la 
muerte. Al igual que el legendario Conde Drácula67, de Bram Stoker68  
y que el director Francis Ford Coppola llevó a la pantalla 
cinematográfica en 1992, la Condesa Sangrienta utilizaba la sangre 
 
Mujer Demonio reflejada en el espejo (1869) 
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(se bañaba en la sangre de bellas adolescentes) como elixir de la 
eterna juventud, pues ¿mientras fluye la sangre no existe la vida?  
 
El doble, al igual que el espejo también se ha relacionado con 
la muerte y en este caso, en cuanto a la relación del doble con la 
muerte, es significativo el relato que hace Pizarnik acerca de una de 
las torturas la cual consistía en que hermosas jóvenes costureras 
cosían desnudas en presencia de Erzsébet. Esta mientras las 
observaba, permanecía vestida y con un porte una actitud elegante y 
majestuosa. Según Alejandra Pizarnik, fue esta escena la que la llevó 
a pensar en la muerte pues según dice, desnudar es propio de ella.  
 
Erzsébet al igual que el Conde Drácula, encarnaba a la muerte, 
era su doble, su gemelo. Se disfrazaban de ella para eludir su propia 
vejez y por tanto su muerte. ¿Cómo ha de morir La Muerte?, 
reflexiona Alejandra. La muerte es eterna, siempre estará presente y 
permanecerá joven y audaz por los siglos. 
 
Así, tal y como escribe Ramón López Valdeña en El vampiro, 
Señor de la noche y de las sombras69: el hombre ha creado al 
vampiro a partir de un imposible deseo: la vida eterna, mantener el 
cuerpo joven, perfecto, sensual y vital a pesar de los años, pero con la 
experiencia y sabiduría de un hombre/mujer viejo/a. No es algo raro 
que se sugiera  tomar la energía de los jóvenes o de los niños para 
este fin. Tampoco es de extrañar que en ambos casos, en el de 
Condesa Sangrienta y el Conde Drácula, emplearan la sangre como 
renovadora de la vida, pues en la antigüedad, en las clases altas de la 
sociedad se creía que la sangre humana era el elixir de la juventud 
eterna por lo que eran muy habitual realizar sacrificios y rituales de 
sangre. 




Pero, ¿no es un tanto paradójico el hecho de que la 
encarnación de la muerte sea la dueña de la vida y viceversa? 
 
Quizás vida y 
muerte sean en su 
origen lo mismo, dos 
caras de una misma 
moneda, dos gemelos 
de un mismo óvulo, 
como Dios y Demonio, 
Hombre y Mujer, los 
cuales no existirían 
como tales sin la 
presencia del otro. Dos 
que en realidad quieren 
ser uno. 
 
Asimismo, dice Freud en Una neurosis demoníaca del siglo 
XVII70: Dios y Demonio fueron originariamente idénticos, una misma 
figura que más tarde se descompuso en dos, con propiedades 
contrapuestas. 
 
Una vez más lo doble identificado con términos antónimos en 
vez de con sinónimos. ¿Por qué siempre uno de los gemelos ha de 
ser bueno y el otro siniestro y malvado? ¿Por qué han de representar 
la dualidad que todo ser humano tiene si ellos mismos también son 
individualmente dobles? ¿Por qué ha de aflorar necesariamente 
distintas actitudes en los gemelos si en realidad han de ser iguales? 
 





Fotograma de la película Drácula, 1992 
Francis Ford Coppola   
 
Hay que saber diferenciar al menos cuatro tipos de dobles: 
- Aquellos que tienen un aspecto idéntico.  
- Aquellos que piensan y sienten lo mismo.  
- Aquellos que tienen un aspecto totalmente opuesto. 
- Aquellos que piensan y sienten lo contrario. 
 
 En cuanto a las dos primeras, Freud pone un ejemplo, la 
identificación con otra persona hasta tal punto de equivocarse sobre el 
propio yo o situar el yo ajeno en el lugar del propio, o sea duplicación, 
división, permutación del yo.  
 
 Por tanto, ya desde la antigüedad, el espejo ha sido asociado 
al “sexo débil” (en este caso a la mujer pero en la actualidad también a 
todos aquellos considerados afeminados) y a lo siniestro, puesto que 
ambos son símbolo de la vanidad y de la seducción. ¿No fue la 




superficie reflectante de las aguas cristalinas del remanso quien llevó 
a la muerte al joven y hermoso Narciso? 
 
 El espejo, este objeto erótico  por excelencia, es quien nos 
recuerda que la belleza y la juventud son sólo vanidad, una vanidad 
que ha de ser efímera, como lo son la hermosura y la juventud. 
 
Esta idea asociada al paso del tiempo y a la no aceptación del 
cambio que este supone en nuestro cuerpo, ha sido representada 
muchas veces as lo largo de la Historia del Arte. Entre las numerosas 
obras, nos encontramos con los autorretratos de artistas de la clase 
de Rembrandt, el cual llegó a realizar no menos de sesenta, 
Velázquez, Nicanor Piñole, Duane Michals, Ester Ferrer, Johannes 
Grumpp, entre otros muchos. 
 
Dentro de la cultura popular nos encontramos con numerosas 
leyendas y cuentos  como el conocidísimo Blancanieves y los siete 
enanitos. Aquí el espejo es emblema de la verdad puesto que nos 
recuerda que la juventud siempre será más hermosa que la vejez.  
 
Espejito, espejito mágico, ¿quién es la mujer más bella del 
reino?, pregunta la malvada reina.  
 
El espejo incapaz de mentir, le responde que ya no es ella sino 
una linda joven llamada Blancanieves.  
 
Aquí se podría deducir que el despiadado espejo actúa de  
forma metafórica, como voz e imagen de la conciencia de la malvada 
madrastra, la cual, a sabiendas de que el espejo le va a decir la 




verdad, se aferra con un empeño enfermizo, a la eterna hermosura o 
juventud, pues de ella depende su propia existencia. 
 
 Juventud, divino tesoro, ya te vas para no volver71.  
 
 Estos versos de Darío expresan aquello que Erzsébet (La 
Condesa Sangrienta), la madrastra de Blancanieves y el Conde 
Drácula, paradigma del varón, no toleraban el paso de los años y 
como consecuencia la vejez y la muerte. Ellas eran hermosas y no 
renunciaban a serlo, deseaban, al igual que muchos a lo largo de 
nuestra historia, la eterna juventud. Para ello necesitaban deshacerse 
de aquellas que eran más jóvenes pues la sangre de las muchachas 
sacrificadas les serviría para mantener eterna su belleza.  
 
 Ambas historias, a pesar de su antigüedad, no se alejan en 
absoluto de nuestra realidad contemporánea, puesto que el mundo en 
que hoy vivimos está lleno de “madrastras”, tanto en el sentido estricto 
de la palabra como por las connotaciones que llevan asociadas. Es 
decir, ¿no vemos por doquier mujeres y hombres “retocados”, que han 
pasado, al menos una vez en su vida, por quirófano para eliminar esas 
“patas de gallo”, esos quilos de más o para parecerse a tal o cual 
personaje?  
 
 ¿No vivimos en un mundo donde las apariencias y los engaños 
nos rodean, donde la multiplicidad de reflejos turbios y decadentes de 
lo que fueron o quisieron ser, pareciera la meta primordial que todos 
deseamos alcanzar?  
 
 Es bien sabido que muchos pintores de corte han retratado a 
sus reyes de manera que han intentado ocultar o al menos suavizar, 




aquellos rasgos que hacían del señor/a poco agraciado/a. Aquel que 
vemos retratado no es él, sino su semejante, su gemelo, es la figura 
que se encuentra al otro lado del espejo. 
 
 La seducción es aquello que no tiene representación posible, 
porque la distancia entre lo real y su doble, la distorsión entre el 
Mismo y el Otro está abolida. Inclinado sobre su manantial, Narciso 
apaga su sed: su imagen ya no es «otra», es su propia superficie 
quien lo absorbe, quien lo seduce, de tal modo que sólo puede 
acercarse sin pasar nunca más allá, pues ya no hay más allá como 
tampoco hay distancia reflexiva entre Narciso y su imagen. El espejo 
del agua no es una superficie de reflexión, sino una superficie de 
absorción72. En ocasiones esa figura traspasa el umbral para fundirse 
con su gemela y llegar así, a ser una realidad más completa, como 
ocurre con la obra Escalera-espejo (1990) de Chema Madoz73:  
 
(…) el hecho de que al apoyar una escalera sobre el cristal se 
refleja la escalera y hay una referencia a la escalera de doble cuerpo. 
Lo que haces es analizar esa apreciación fugaz y llevártela a tu 
terreno, con una cierta conciencia de qué es lo que supone, porque en 
definitiva espejo y escalera son objetos con un peso específico muy 
concreto, con una carga cultural fortísima a lo largo de las diferentes 
culturas y  de la historia. Un hecho tan fortuito abre las puertas a una 
serie de posibilidades... Está implícito en el espejo el acceso a un 
mundo imaginario, a otra cara de realidad. Apoyar la escalera es el 
detonante74. 
 
Pero a veces esa unión puede fracasar porque en vez de 
fusionarse, el reflejo sustituye a aquella figura que está en nuestra 
realidad, creándole por tanto la muerte: 




(...) El pintor quedó en trance frente a la obra cumplida. Pero, 
cuando estaba mirándola, púsose pálido y tembló mientras gritaba: 
“¡Ciertamente, ésta es la Vida 
misma!”, y volviose de improvisto 
para mirar a su amada... ¡Estaba 
muerta!75 
 
 Los desenlaces trágicos 
son la cara oscura que toda 
dualidad conlleva, muy propicios 
por otro lado, junto a la  figura del 
espejo, para hablarnos de 
ilusiones, de viejos fantasmas y 
demonios que habitan en 
nuestras cabezas y que han 
pasado de generación en 
generación como leyendas urbanas. 
 
 Los fantasmas, según las distintas leyendas y 
representaciones en el mundo del cine especialmente, se nos 
aparecen en el espejo como reflejo de lo que fueron. Son entes que se 
encuentran en el límite entre dos mundos, y es a través del espejo 
como pueden acceder al “nuestro”. 
 
 Es a través del otro, de nuestro reflejo en el espejo, donde se 
presentan nuestros más ocultos temores. Los personajes desdoblados 
no se ven a sí mismos en un primer momento, no reconocen su 
mirada en el espejo y por el contrario creen ver al demonio o a la 
muerte. Creen ver a esos seres malignos que les acechan y les 
corrompen. Pero en realidad no es la visión del mal en el espejo lo 
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que les paraliza y les aterra, lo que les hace quedar frente a esa 
realidad enmudecidos y atemorizados es el hecho de haber 
descubierto que no son nadie fuera de sus circunstancias y de la 
incertidumbre ilusoria que les dan los “otros”, que también no son 
nadie.  
 
 En muchos casos son historias que encierran o disfrazan 
episodios de esquizofrenia o de alucinaciones causadas por alguna 
droga (la mandrágora, el loto…), que debido a la falta de conocimiento  
de los testigos y por el contrario por la excesiva imaginación de estos 
(generalmente los protagonistas y los narradores suelen ser  jóvenes 
adolescentes) llegan a convertirse en leyendas urbanas.    
 
 A continuación les mostraré dos de esas escalofriantes 
historias:  
 
 El Diablo en El Espejo76  
 
 (...) Estábamos de risas y bebiendo lo normal, cuando apareció 
un chaval (...). Pablo, uno de mis amigos que allí se encontraban, le 
saludó, puesto que eran amigos. Se sentó con nosotros y hablamos 
durante unas horas.  
 
 Al cabo de unas, más o menos, 3 horas, el tema de 
conversación pasó a ser historias de miedo, puesto que ya había 
anochecido y nos encontrábamos ahora en un botellón en un 
descampado. Nos contábamos historias terroríficas y acabamos 
realmente asustados. Entonces Safías, el chaval gótico amigo de 
Pablo, dijo que conocía una forma de ver al Diablo. Le escuchamos 




con, la verdad, una atención de cuando te cuentan un chiste. El 
procedimiento que hay que seguir es el siguiente: 
 
 (Textualmente) "En Nochebuena, justamente a las 12 de la 
noche, el Diablo hace la inspección en la Tierra, la única en el año, así 
que si queremos verle tiene que ser ese mismo día a esa misma hora. 
Vete al baño, puesto que es el lugar más propicio para realizar el 
evento, y cierra la puerta. Enciende 12 velas, al poder ser negras, y 
sitúate enfrente del espejo. Cuando quede poco para que sean las 12, 
cierra los ojos y sitúate, como dije antes, enfrente del espejo. 
Mantenlos cerrados hasta que quede solo una campanada de las 
doce que debe sonar. En ese segundo verás al Diablo en el espejo”. 
 
 Todos nos lo tomamos a broma, pero David (...), dijo que lo 
haría sin problema (...), solo pedía que hubiese un testigo, y que sería 
en su casa. Ese testigo fui yo. 
 
 24 de Diciembre, las 23:55. Todo preparado y nadie que nos 
moleste. Entró David solo, yo tengo mucho miedo a esas cosas. Se 
cerró la puerta y esperé sentado afuera. Las campanadas sonaron, y 
yo estaba al acecho de que algún ser estuviese espiando para darme 
un susto, pero no pasó nada. Suspiré, aliviado, y llamé a Pablo. No 
contestó. Atemorizado, abrí la puerta de un golpe, y encontré a David 
en el suelo, agarrándose el corazón. Y en el aire se olía el 
inconfundible rastro del azufre. Llamé a la ambulancia a toda prisa, y 
se lo llevaron al hospital. 
 
 Le diagnosticaron un infarto al corazón a causa de un 
sobresalto, una crisis nerviosa. Yo no pude dormir durante meses, 
hasta que fui tratado por un psicólogo. Cuando por fin David se 




recuperó, me dijo a mí sus primeras palabras: “Lo he visto… Tengo 
mucho miedo”. 
 
 Ahora ya he conseguido dormir, pero David no es ya el mismo. 
Recuperó algo de su vitalidad, pero aún se le nota muy apagado, 
triste. Dicen que es porque el infarto lo deja a uno mal. No fue eso: fue 
lo que vio en el espejo. Y estará así hasta que se muera. 
 
 Nueve veces Verónica77 
 
 Esto es justo lo que nunca debes hacer: ponerte frente al 
espejo y repetir nueve veces seguidas el nombre de Verónica. No 
serías el primero que se ríe al conocer esta historia, que lleva 
circulando por el mundo desde hace varias décadas. Muchos antes 
que tu han pensado que se trataba de un cuento chino y se han 
burlado, pero otras personas aseguran que quienes no han hecho 
caso de la advertencia y han aceptado el desafío, han cargado con 
una maldición terrible.  
 
 ¿Quién es Verónica? O mejor dicho: ¿quién era? Se trataba de 
una chica de 14 años que, estando en el pueblo con sus amigos, hizo 
espiritismo en una casa abandonada. Todo el mundo sabe que es 
algo tremendamente peligroso y que jamás debe tomarse como un 
juego. Ella no siguió las reglas de los fantasmas, se burló durante toda 
la invocación y una silla que había en la habitación cobró vida y la 
golpeó mortalmente en la cabeza. Sin embargo, Verónica aun no 
descansa en paz. Su espíritu está condenado y vaga buscando 
venganza entre aquellos que no saben respetar el Más Allá, como le 
sucedía a ella en la vida real.  
 




 Ana era una chica de la edad de Verónica que conoció la 
leyenda en su instituto. Sus amigos la picaron, diciéndole que no se 
atrevía a decir “Verónica” nueve veces ante el espejo. A ella le daba 
miedo, pero venció su terror porque le avergonzaba quedar mal ante 
todo el mundo. Una compañera fue a los servicios de esa planta del 
instituto para comprobar, entre risas, si cumplía la prueba. Lo hizo, no 
paso nada y el grupo lo olvidó enseguida. Menos Ana. Para ella la 
auténtica pesadilla comenzó esa misma noche. Estaba en la cama, 
cuando un sonido la despertó. No se trataba de un estrépito, sino de 
una especie de susurro indescifrable que oía cerca de la nuca, 
mientras sentía como si alguien respirara en su cuello. Aterrada, se 
levantó y encendió la luz. Allí solo estaba ella. A pesar de eso, no 
pudo dormir en toda la noche. Al día siguiente, no se atrevió a 
contárselo a nadie. Estaba muerta de miedo, y en medio de la clase 
tuvo que salir al servicio para mojarse la cara y despejarse. Pero 
cuando entró al baño, hacía mucho frío (como estaban en invierno no 
le dio importancia) y una capa de vaho cubría el espejo. Ana lo limpió 
con la mano para comprobar horrorizada que tras ella había una chica 
que no había visto jamás, con una expresión de espanto y sangre en 
la cabeza. Fue solo un instante. Cuando se volvió a mirar, ya no había 
nadie. Ana rió nerviosamente, pensando que todo era fruto de su 
imaginación, los nervios y el cansancio. Sin embargo, cuando se 
volvió hacia el espejo vio algo que la dejó helada. Al borrarse el vaho 
una frase había permanecido escrita: “Soy Verónica. No debiste 
invitarme a volver”. Ana no pudo soportarlo. Hoy pasa sus días 
encerrada en un manicomio, y solo habla para jurar y perjurar que el 
fantasma de Verónica la sigue atormentando. 
 
 Como vemos, estas leyendas urbanas son variaciones y 
reinterpretaciones de las antiguas leyendas góticas y de autores de la 




altura de Klinger, el cual escribió en 1971 su Fausto inspirado en la 
leyenda popular alemana del siglo XVIII; de Jean Poul (1763-1825) 
precursor del Romanticismo y el primero en introducir el mito del 
“doble” en la literatura de su país; los fantásticos relatos de Achim Von 
Arnim (1781-1822) en donde los personajes conviven e interaccionan 
con espejos, mandrágoras, golems y dobles (maniquíes), y W. 
Hoffman (1776-1822) con sus cuentos en donde desfilan vampiros, 
autómatas, retratos, espejos y el desdoblamiento de la personalidad. 
 
 Sin embargo, como hemos mencionado al principio, el espejo 
no tiene porqué denotar solamente vanidad o muerte puesto que 
también, al igual que la imagen fotográfica y digital, se ha tomado 
como símbolo de la verdad.  
 
 En el mundo del arte, se ha tomado al espejo como imitador de 
la realidad, aunque el reflejo mostrado sea contrario a nosotros. Esto 
se puede observar en numerosos retratos, miniaturas y en las 
primeras fotografías (daguerrotipos) en donde por ejemplo, el 
abotonado de las chaquetas aparece a la inversa.  
 
 Uno de los aspectos más interesantes a mi parecer, es el 
hecho de que la teoría de la mímesis78 ha utilizado al espejo como 
elemento imprescindible en numerosas manifestaciones artísticas, 
tanto como objeto para poder pintar encuadres y ángulos extraños o 
deformaciones de la realidad (hoy en día se solventa con una cámara 
fotográfica, un móvil, un proyector de opacos, programas de 
manipulación fotográfica como el photoshop, etc.), como objeto 
mágico y principal dentro de la propia obra de arte.  
 




 El reflejo se puede definir como una interpretación, una copia, 
un gemelo de nuestra realidad, y que tiene un mismo origen, la 
imagen en nuestra mente o “la idea” que decía Platón. Es decir, para 
Platón, la mímesis es uno de los modos en que se efectúa la relación 
entre la idea y el individuo: la idea es el modelo y el individuo (el 
reflejo, los gemelos), una copia obtenida por imitación. 
 
 Cabe señalar que a la propia Natura también le gusta 
experimentar con la mimesis, por lo que hay numerosas especies 
vegetales o animales que para su supervivencia adoptan la forma de 
otra especie animal o vegetal. 
 
 A continuación se hará un pequeño repaso de la relación 
existente entre el espejo y el concepto de mímesis, su evolución y las 
conexiones entre los gemelos: 
 
 En su origen la palabra griega Mimesis (latín: imitatio) 
designaba a los rituales dionisíacos, posteriormente pasó a significar 
la reproducción de la realidad interna, algo muy similar a la mímica, 
para desembocar, por último, en la reproducción del mundo exterior.  
 
 Como hemos dicho anteriormente, Platón propone una doctrina 
mimética en la cual establecía que la imitación es válida solamente 
cuando su “objeto” de imitación era la “idea”, por lo que en términos 
artísticos, una obra de arte tenía gran valor cuando tan sólo imitaba la 
idea del artista y no a lo observado en la naturaleza. Con respecto a la 
gemelidad y en términos platónicos, se podría afirmar otro tanto de lo 
mismo, es decir, que los gemelos son seres privilegiados, una obra de 
arte, una mimesis de una idea preconcebida por el “creador” (el 
organismo humano o Dios si se quiere), mientras que los clones son 




copias de uno ya existente, son una copia de otra copia (sombra de la 
sombra). E igualmente sucedería con el espejo y su reflejo, puesto 
que el reflejo también es una copia de la naturaleza. Entonces, ¿que 
sucede cuando un gemelo se mira al espejo, o se dibuja mirando un 
espejo? Serían copias de la copia de la copia del original, es decir, 
daría lugar a la reproducción múltiple de uno. 
 
 Sin embargo, durante el Romanticismo (s. XIX), la obra de arte 
no se tomará tanto como reproducción imitativa de la realidad objetiva 
(espejo), sino como irradiación luminosa de la creatividad del artista, 
tal vez, porque el espejo nos revela algo más de lo que vemos a 
simple vista o simplemente, en su falsa imitación, es fuente de 
inspiraciones más profundas y pasionales. 
 
 Aristóteles79, por su parte, sostiene que la imitación es una 
inclinación innata del hombre. Establece que los hombres pueden ser 
“imitados” de tres maneras: tales como son, mejores de lo que son 
(Tragedia, los clonados pretenden ser mejores que sus originales, el 
arte en alguna de sus etapas) o peores (Comedia, los primeros 
clones, el arte, espejos con distorsiones).  
 
 Así pues, ya durante el Helenismo, como en el período romano 
siguiente, se toma a la imitación artística (mimesis) como una copia de 
la realidad. 
 
 Aunque a lo largo de La Edad Media prevalece el concepto 
aristotélico de mímesis, hay una desconfianza de la imitación 
naturalista hasta que Santo Tomás de Aquino la rescata y es asumida 
por el Renacimiento como concepto básico de la teoría del arte 
aunque con algunas matizaciones que harán que la imitación se 




transforme en alegoría, en metáfora e, incluso, en ficción (realidades 
virtuales).  
 
 Durante el Barroco se toma como punto de partida la mímesis 
de la realidad, pero había que seleccionarla, perfeccionarla, 
embellecerla y sublimarla. 
 
 Ya a comienzos del siglo XIX se establecen dos teorías  
completamente opuestas: 
 
 La realidad carece de los elementos para ser bella, y el arte es 
el encargado de proveerlos. 
 
 El arte no tiene los medios apropiados para conseguir esta 
belleza por lo que tan sólo puede confiar en la realidad (Realismo, 
Naturalismo).  
 
  Con el paso de los siglos, expresiones como “invención” y 
“retrato” abren el campo de la imitación (mímesis) a la representación 
de las cosas “como no son”. Representan a lo otro, a lo que se oculta 
tras el espejo, al gemelo opuesto que se supone que todos tenemos 
dentro. La imitación, la interpretación, la copia, el arte (Ilusionismo, 
Pluralismo, Expresionismo, Simbolismo...) o la realidad virtual serán 
más veraces que la propia realidad: La naturaleza ha sido vencida por 
el arte80 (la copia).  
 
 A modo de ejemplo, comentaremos uno de los movimientos 
artísticos que ha influido claramente en la concepción del otro, de la 
representación de las cosas como no son, es decir, a través del doble, 
del loco que todos que tenemos dentro y al que de alguna manera 




sentimos temor, es el expresionismo alemán, del cual bebe el 
surrealismo. 
 
 El expresionismo surge en un ambiente en donde la razón está 
continuamente descubriendo nuevos horizontes y aniquilando los 
viejos mitos populares (de fantasmas, del doble, desdoblamiento de la 
realidad, del espejo…) y por supuesto a los sentimientos a ellos 
ligados, por lo que se podría afirmar que el expresionismo alemán 
será uno de los elementos constituyentes de la dialéctica entre 
pensamiento y  sentimiento, más aun, gracias a este movimiento, esos 
mitos sobrevivirán por mucho tiempo. 
 
 El expresionismo tanto pictórico 
como cinematográfico se ha basado en la 
literatura gótica: el diablo, la muerte, los 
hombres lobos, los vampiros, las danzas 
fantasmales, los rituales de hechicería, 
coexisten con el culto a Dios y de las 
nuevas imágenes de los santos cristianos, 
así como con la razón. La mímesis 
también se ha de doblado, y ansía 
fusionarse de nuevo a través del arte. 
 
 Pero no hay que olvidar que en 
Alemania todos estos mitos y leyendas 
fantasmales ya habían sido reflejadas y 
reinventadas o reinterpretadas en novelas como Simplisissmus 
(1669) de Grimmelmhausen, en las pinturas y grabados renacentistas 




Hans Jakob Christoffel von 
Grimmelshausen 
Edición 1669 




 Pero realmente no se puede afirmar que la copia pueda vencer 
a la Natura, como tampoco se puede decir que un hermano gemelo 
puede sustituir al otro, o el reflejo en el espejo a lo reflejado, puesto 
que aún cuando la imitación sea perfecta, ¿acaso no hay otros 
factores (tiempo, cultura, experiencias personales, etc.) que 
determinan el aspecto, el carácter o la personalidad de cada 
individuo? ¿Por cuánto tiempo se podría mantener la farsa? 
 
 Sin embargo, nuestra ansia por la mímesis, por imitar a la 
naturaleza, a otra persona, un objeto, un pensamiento o un 
sentimiento, aunque creamos estar realizando algo distinto, siempre 
estará en cada uno de nosotros como si de una necesidad vital se 
tratara, es como si de ese modo estuviéramos representando al 
gemelo que podría haber tenido dicho objeto, comportamiento... 
 
 Según un estudio del University College de Londres81, existe 
una zona del cerebro denominada como “sistema de espejo” que 
contiene neuronas espejo o células cerebrales que ponen en marcha 
tanto el acto de ejecutar un movimiento como el de observarlo, y lo 
más importante de este estudio es que se ha descubierto que este 
sistema  se ajusta al repertorio motor y a las habilidades físicas de 
cada persona, por lo demás de tener un papel importante en la 
comprensión de los movimientos de otras personas, también puede 
servir para saber imitarlos. 
 
 ¿No forma la imitación parte de nuestro aprendizaje? Así pues, 
el acto de la mimesis o el efecto espejo dentro de nosotros mismos. 
 
 Y cabe preguntarnos, ¿nosotros los gemelos por qué sentimos 
más la necesidad de imitar o copiar, si ya tenemos una copia a 




nuestro lado? Tal vez sea por la cercanía con el doble que pensamos 
que todo ha de ser como nosotros, es decir que todo tenga un clon, un 
semejante. Por eso no es de extrañar encontrarnos con ilustraciones 
de niños gemelos en donde cada dibujo tiene a su gemelo (dos soles, 
dos árboles, dos casas...). 
 
 Claro está que los hermanos gemelos, a lo largo de su 
educación, irán relegando a un segundo plano esos conceptos de 
dualidad. Intentarán, pobres ilusos, centrarse en ellos mismos como 
unidad, como seres únicos carentes de copias para luego llegar a ser 
otra copia más dentro de este mundo de modas y repeticiones 
absurdas y falsas.  
 
 ¿Quién no se ha mirado en el espejo y ha imitado a algún 
personaje de moda o ha pensado en cambiar parte de su físico para 
estar dentro de los cánones de belleza que rigen en ese momento? 
Además nosotros los gemelos también hemos querido ser en 
ocasiones igual que nuestra copia, que ironía ¿no? 
 
 Es a través de la metáfora del espejo cómo se ha intentado 
explicar o al menos mostrar, los distintos procesos de construcción e 
identificación del “yo” y sus relaciones con su entorno (sus 
interpretaciones, copias y reflejos).  
 
 Según Guadalupe Álvarez82, para cierta tradición filosófica, la 
constitución del mundo se ha operado en virtud de un desdoblamiento 
más-o-menos pleno del yo en el discurso, en un movimiento ad-
infinitum que va rehaciéndose como en el mito de Sísifo, y que supone 
la utopía como verosimilitud. 
 




 El espejo como instrumento para ordenar el mundo según 
Guadalupe Álvarez, ha pasado de ser un nutriente literario y artístico, 
a constituir un momento teórico de la elaboración del yo. Y lo ha 
hecho en la medida  en que se ha recurrido, desde Lacan, a la imagen 
corpórea y cargada de subjetividad de la madre sosteniendo nuestro 
inestable cuerpecillo ante el espejo para adiestrarnos y conducirnos a 
la primera conciencia de nuestra distancia existencial de ella 
 79 




(…) el arte no es siempre cosa de 
un individuo sino que puede estar 
llamado a una ejecución 
compartida sin celos ni críticas 
interpersonales. 
 









En tus ojos (espejos de mi espíritu) 
se contemplan mis ojos a sí 
mismos, y allí (como en un espejo) 
lo que en mi alma hallo; y así la 
verdadera forma de mi alma veo en 
ti. 
 
Elegía del amor. 
John Davies83 
 




En esta tesina se hace un llamamiento a la reflexión acerca del 
enigma que se plantea en los hermanos gemelos no como unión de 
contrarios, sino como unión de idénticos puesto que tal como señaló 
Ernst Mayr: (…) Los dos hermanos no son gemelos idénticos debido a 
que ellos sean similares, sino que son similares debido a que se 
derivan de una sola célula, que es a lo que se debe que sean gemelos 
idénticos. 
 
En el “Estadío del espejo” Lacan (1984) menciona la mirada 
como nexo de unión entre la madre y el hijo y en donde la mirada de 
la madre, del otro permite lograr la identificación de uno, del bebé. Sin 
embargo en el caso de los gemelos/as idénticos/as, ¿cómo es la 
mirada especular que da la identidad? ¿Hacia cuál va dirigida la 
mirada de la madre, a quién se la dedica?84 
 
¿Es realmente necesaria esa mirada en el espejo, cuando 
tiene a su doble, a su reflejo, a su sombra siempre a su lado? 
 
Los gemelos idénticos mezclan sus dos personalidades para 
hacer una sola, cada una incompleta sin la otra, uno es el reflejo del 
otro, original y copia o reflejo al mismo tiempo. 
 
Muchos son los artistas que han jugado con el poder de la 
mirada en el espejo, tal vez por el deseo de ser mirados, 
obsesionados por la devolución de las miradas, las nuestras y la del 
otro. El arte se convierte en espejo y espejismo de lo que nos rodea. 
 
La metáfora del espejo es representada e identificada en 
innumerables ocasiones por el cuerpo, el ojo, la fotografía, el retrato, 
el vídeo, los clones, los gemelos…, como una mirada narcisista hacia 




nosotros mismos, quizás por la necesidad de ver aquel fragmento que 





3.1.1.- EL REFLEJO Y EL CUERPO COMO 
PROYECCIÓN DE LA IDENTIDAD EN PICASSO, 




¿Qué hace Narciso al comprender 
que ese otro es él mismo? Tras 
exclamar Iste ego sum, expresa 
una queja y un deseo: Puesto que 
no puedo separarme de mi cuerpo 
[...] ¡cuánto me gustaría que este a 




El espejo es seductor por naturaleza pues aunque es una 
representación plana, se mueve a imagen y semejanza retiniana de la 
vida que se le presenta, que está delante. Mantiene una relación casi 
mística con el sujeto reflejado, siendo este un doble del propio sujeto 
con el que comparte su destino. En el caso de los hermanos gemelos, 




no es necesaria esa mirada en el espejo puesto que su doble, su 
reflejo se encuentra a su lado desde el momento mismo en que 
nacieron. Son ellos mismos el reflejo del otro. 
 
 Este otro individuo soberbio, seductor y en cierta forma 
manipulador, que todos tenemos en nuestro interior -en el caso de los 
gemelos se podría identificar con la imagen de su propio hermano- y 
que vemos cuando nos reflejamos en una superficie especular, 
también nos puede parecer ingenuo, tierno y débil, una dualidad un 
tanto contradictoria pero asumida desde la antigüedad e 
históricamente identificada, o al menos, asociada con la mujer o lo 
femenino y por tanto con los homosexuales, puesto que 
supuestamente carecen de los valores fabricados como propios del 
hombre heterosexual como son la valentía, la inteligencia, la firmeza, 
entre otros, situándolos en un terreno intermedio entre lo 
normativamente masculino y lo femenino. 
 
 El cuerpo humano también se utilizó unido a su imagen 
especular, produciendo la emanación del inconsciente en la imagen 
reflejada al ser enfrentada a su imagen real. Un ejemplo lo 
encontramos en las distorsiones de André Kertesz, el cual ha 
profundizado en esta doble interpretación del espejo, desdoblamiento 
por un lado y extrañeza por el otro, creando así una serie entera 
dedicada a este efecto. En otros casos prima el efecto deformante por 
sí mismo del espejo, sin que aparezca la en la fotografía la imagen 
que sirve de referente.  
 




 Al igual que ocurre con el espejo, la apariencia externa, la 
forma humana, (...) el cuerpo se convierte en metáfora o símbolo de 
nuestra propia existencia, y por ello, su representación se convierte en 
una forma particular y reconocible, que va a significar una especie de 
código, mediante el cual se permite leer o entender cómo nos vemos y 
cómo nos ven los otros86. Son valoraciones expresivas que en general 
se basan en convenciones culturales más o menos generalizadas. 
 
 Es posible hablar también, de la moral de los gestos, 
entendidos estos como reflexiones de la naturaleza ética, como 
reflexiones físicas y exteriores del alma interior y como la relación 
entre cuerpo y alma tal como describe Jean-Claude Schmitt en su 
artículo La moral de los Gestos87. 
 
 En múltiples ocasiones en las artes figurativas se ha empleado 
tanto al espejo como al cuerpo desnudo y la combinación de ambos, 
para abrir un camino hacia lo erótico-bello, siendo el desnudamiento 
físico, representado por el cuerpo –  como psíquico – manifestado a 
través de la imagen del espejo, (...) Una negación del ser encerrado 
en sí mismo; la desnudez es un estado de comunicación (...)88.  
 
 En cierta forma y muchas veces de manera inconsciente, 
algunos artistas han intentado reflejar a través del erotismo sutil de los 
cuerpos desnudos y su reflejo en el espejo, su propia identidad sexual, 
sus debilidades y sus gustos. Aunque sí es cierto que en la pintura y 
en la fotografía abundan los cuerpos femeninos, no siempre es este el 
cuerpo representado, en especial en el arte contemporáneo. Por tanto, 
no es de extrañar encontrar en la pintura numerosas mujeres, Venus 




desnudas ante un espejo, puesto que ya en el mundo griego uno de 
los signos de la diosa del amor, Afrodita, era su espejo de mano, 
siendo éste una prolongación del cuerpo de la mujer joven.  
 
 
Velázquez :La Venus del Espejo 
Óleo sobre lienzo 122,5x177cm. 
The Trusteess of the National Gallery Londres. 
  
Una de estas obras es La Venus del Espejo89 de Velázquez 
sobre la que se ha especulado acerca de los motivos que le han 
llevado a realizar una obra tan distinta tanto por su tema mitológico 
como por ser el único cuadro de desnudo femenino – aunque tal como 
menciona Julian Galle en el catálogo de Velázquez del Museo del 
Prado, se sabe que para el Salón de los Espejos del Alcázar de 
Madrid pintó cuatro temas mitológicos de los cuales, dos trataban 
temas que parecían exigir desnudos femeninos, y que se perdieron 




durante el incendio –. Según ha publicado Jennifer Montagu en 
Burlington Magazine en 1983, Velázquez podría haber querido pintar 
un tema de desnudo ante los numerosos ejemplares que veía en Italia 
movido por su amor hacia una joven desconocida de la que, al 
parecer, tuvo un hijo. Podría ser por tanto, el cuerpo de dicha mujer y 
la manera de pintarla, su postura..., una proyección de los 
sentimientos, del amor profesado, de la obsesión viril, situada bajo el 
signo de Eros. Es el concepto de belleza aplicada a lo erótico -
concepto que ha variado constantemente a lo largo de la historia- es el 
Amor vencido por la Belleza femenina. 
 
 Si nos centramos en el niño alado, que identificamos 
rápidamente con Cupido, y lo comparamos con los que sostienen 
espejos en Tiziano o Rubens, podremos observar diversas diferencias 
entre ellos: 
 
 Cupido se está arrodillando, bajando la cabeza con aire 
melancólico; no pone las manos separadas en el marco del espejo, 
(...) las tiene una sobre la otra, cruzadas, no como un devoto, sino 
como un preso, y sobre las muñecas le cae esa cinta que nunca ha 
servido para colgar el espejo (...) sino que es la ligadura con lo que, 
voluntaria, pero tristemente, el Amor se ata a la imagen de la Belleza90. 
 
 La joven dama se nos aparece de espaldas, acostada sobre 
un lecho protegido por una cortina de color carmesí y con un espejo 
que refleja su rostro. Aquí Velázquez, combina la Venus91 de Rubens 
que se encuentra erguida con las Venus92 acostadas de Tiziano. 




 Ese cuerpo femenino, de delicadas curvas, idealizado y 
sugerente que nos da insolentemente la espalda para preocuparse 
tan sólo de su rostro reflejado en ese espejo, símbolo de la Vanidad y 
de la Verdad, nos sugiere sutilmente que nos alejemos de ese cuerpo 
divinizado, irreal y perfecto, que se muestra como objeto de 
contemplación suscitando admiración y deseo, y nos centremos en 
ese rostro que tan lejano y dispar se nos aparece en el espejo, si lo 
comparamos con el cuerpo del que proviene – MacLaren y 
Gerstenberg incluso han creído en la posibilidad de un añadido de 
otra mano –, pues es en él donde se encuentra la verdad, un rostro 
femenino vulgar, pues es el espejo el único capaz de romper el 
encanto que el amor nos ha hecho para ver hermoso a aquello que 
amamos. De una manera muy poética, el artista, refleja 
simultáneamente su visión idealizada y la real de la mujer amada. 
Tolnay señala que no se trata de un “retrato mitológico” (Tiziano) sino 




Rubens: La toilette de Venus  
(1612-1615) Óleo sobre lienzo 
Tiziano: Venus de Urbino (1538) 
Óleo sobre lienzo 




 E incluso si analizamos el propio título del cuadro, La Venus 
del espejo, nos sugiere lo interior, lo íntimo, lo personal; es aquello 
que sucede a la Venus lo que Velázquez tuvo el talento de reflejar en 
su rostro.  Según Milagros López Muñoz, la traducción al inglés del 
título de este cuadro expresa con mayor precisión esta cuestión: 
Venus at her Mirror. Si traducimos literalmente decimos: Venus en 
su espejo. En efecto, diríase que toda la Venus está dentro del 
espejo.  
 
 El adjetivo posesivo femenino del idioma inglés “her” explica el 
fenómeno psicológico del cuadro94. 
 
 Así, el espejo, como fenómeno humano, es aquello que refleja 
lo que nos sucede por dentro, y esos acontecimientos interiores 
repercuten en nuestra propia imagen. 
 
 Dentro de este concepto de identidad sexual proyectada o 
sugerida por los cuerpos desnudos, que en ocasiones se contemplan 
a sí mismos en un espejo, tenemos algunas obras de Picasso, en las 
cuales es indudable que sus obsesiones viriles brotan a través de 
ellas, siempre situadas bajo el signo de Eros. Son una autobiografía 
continua.  
 
 Es bien sabido que Picasso (...) No podía vivir sin una 
presencia femenina95. Para él, la aventura amorosa era un 
estimulante casi indispensable para poder liberarse y crear, tal como 
dijo Brassai en este texto que cito a continuación: 




 (...) Era algo demasiado serio para tomarlo como cosa furtiva y 
clandestina. Pero aunque él disimulara su amor, su pintura, sus 
dibujos, (...) traicionarían a voces su secreto al superponerse de 
inmediato los rasgos de su nueva elegida a los de la abandonada96.  
 
 Pero Picasso, 
aunque utiliza el desnudo 
femenino para encarnar la 
idea de belleza, no es 
entendida con esa 
terminología clásica y 
academicista de 
idealización de los cuerpos 
a través de un canon 
establecido, sino que para 
él, lo erótico no puede 
sujetarse a ninguna forma, 
no puede expresarse de 
manera directa, puesto que 
el deseo puede más que el 
pensamiento, tal como 
declaró el propio artista en 
1935: 
 
La enseñanza académica de la belleza es falsa; se nos ha 
engañado tan bien engañados que ya no podemos encontrar ni el 
asomo de una verdad. Las bellezas del Partenón, de las Venus, de 
 
Picasso: Mujer ante el espejo 1932 
Óleo sobre lienzo 
Museo de Arte Moderno 




las Ninfas, son otras tantas mentiras. El arte no puede ser la 
aplicación de un canon de belleza97. 
 
 A lo largo de su obra aparecen los rostros de quien ama, 
mujeres, niños, amigos, en ocasiones con deformaciones y en otras 
respetando el parecido, pero será la mujer deseada, viva, sensual y 
desnuda un elemento, un objeto de conquista. En la Mujer ante el 
espejo de 1932, sugiere todas las visiones posibles de la mujer, 
reflejando en un mismo instante, la vista de perfil y de frente, vestida 
y desvestida, e incluso en distintas épocas del año y edades. Es 
como si quisiera captar lo que ves cada vez que te miras en un 
espejo, el cual puede captar de improviso nuestra expresión más 
íntima. 
 
 Al igual que en sus obras cubistas, en su litografía Mujer ante 
el espejo98 de 1950, se puede apreciar esa proyección narcisista de 
sus obsesiones, de su deseo sexual, siempre transferidas a un plano 
simbólico, mágico y mitológico, en donde esos cuerpos femeninos 
parecen estar siendo palpados por los dedos de un hombre, el propio 
artista. 
 
 En esta obra, a diferencia de la de Velázquez, quien sostiene 
que el espejo es otra mujer desnuda. Ambas mujeres nos revelan 
todo su ser, pues sus curvas, sus pechos, sus rostros se deforman y 
se desplazan, desvelando lo que normalmente está fuera de la vista, 
haciendo ellas mismas de espejo, y por ello es que el propio espejo, a 
modo de un pequeño lienzo en blanco, no nos revela nada, no hay un 
reflejo que mostrar pues todo está al descubierto. 




 Ambos artistas, Velázquez y Picasso, toman al cuerpo 
femenino como un espejo donde se contemplan sus más íntimas 
obsesiones, su deseo hacia las curvas, las angulosidades de la carne, 
la sensualidad femenina que los atrae y atrapa. 
 
Otra visión paralela, con un sentido similar de autoproyección, 
es la obra fotográfica de Duane Michals. Pero a diferencia de 
Velázquez o Picasso, no se identifica con el cuerpo femenino, sino 
con el masculino, precisamente por su condición homosexual.  
 
Quizás por esa influencia clásica en donde la belleza es 
representada a través del mito de Narciso, uno de los modelos ideales 
que han tenido mayor influencia dentro de la cultura gay es la del 
Picasso: Mujer ante el espejo (1950) 
Litografía 
 




joven efebo, delgado, imberbe y 
exótico, que presenta una belleza casi 
andrógina. Así en la novela de Thomas 
Mann, Muerte en Venecia de 1911 se 
plantea la belleza física del hombre 
como imagen y espejo de la belleza 
espiritual, es una belleza helénica que 
tan bien se representa en la imagen de 
Tadzio: 
 
(...) Tenía una cabeza perfecta. 
Su rostro pálido y preciosamente 
austero, encuadrado en cabello color 
miel; su nariz recta, su boca fina, y una 
expresión de deliciosa serenidad 
divina, le recordaban los bustos griegos 
de la época más noble99.  
 
Otro modelo de perfección 
corporal como objeto de deseo e 
identidad homosexual es el 
hipermasculino, el hombre de cuerpo 
muy musculado, sin flacidez alguna, sin 
pelos, de cabello corto; una imagen 
muy viril a la que gran parte del colectivo gay se ha aferrado a partir 
de los años ochenta como un intento de corregir esa imagen 
estereotipada del gay afeminado y débil. Sin embargo, no será ni un 
modelo ni otro, el que Duane Michals presenta en sus series 
 
Duane Michals:  
Narcissus (1986) 
Fotografía  




fotográficas, sino un combinado de ambos. Son cuerpos atléticos, 
pero no demasiado, de jóvenes físicamente perfectos, jóvenes pero 
no afeminados, seductores y seducidos.  
 
A través de la fotografía, Michals intenta reconstruir nuestras 
identidades, jugando con el enigma de la belleza y del espejo. El 
espejo en ocasiones como metáfora de la vanidad sexual, como en su 
obra Narcissus100o en el retrato de Balthus mirándose en el espejo, 
Balthus and Setsuko101 del 2000, una representación bastante 
irónica puesto que pasó casi toda su vida pintando bellas 
adolescentes que miraban su propia belleza en el espejo. 
 
 También ha utilizado con frecuencia al espejo como símbolo de 
multiplicidad de personalidades, y para indagar en los deseos, los 
sueños y cómo no, en la imaginación.  
 
 En general, Michals siempre ha intentado evocar lo que es 
inapreciable en la superficie, y siempre describiendo de alguna 
 
Balthus and Setsuko  (2000) 
Fotografía. Colección del artista 
 




manera sus sentimientos en el momento de realizar la fotografía. La 
mirada en el espejo nos devuelve una imagen de lo femenino de uno y 
al tiempo, un fragmento de identidad en forma de deseo sexual 
expresado por la sensualidad erótica de los cuerpos desnudos.  
 
 Para este artista, el desnudo masculino ha sido un tema muy 
recurrido para representar la vulnerabilidad del hombre, venerando la 
juventud y su incompatibilidad con la vejez, y al amor entre los del 
mismo sexo como se puede apreciar en las fotografías con las que 
ilustró un volumen de poemas de Constantin Cavafy102, Homage to 
Cavafy (1980), en donde reconoce abiertamente su homosexualidad.  
 
 Dentro de este juego de dobles reflejados y deseados cabe 
mencionar, de forma más escueta, al célebre escritor Cervantes en 
donde a través de sus dos obras Don Quijote de la Mancha103 y Los 
trabajos de Persiles y Sigismunda104 vemos como proyecta en ellas 
su deseo hacia lo femenino: 
 
 Tanto Dulcinea como Sigismunda/Auristela son criaturas 
múltiples, proteicas, hechas de sueños y de deseo, vistas y admiradas 
por los otros que las imaginan, las retratan y, al fin y al cabo, les dan 
el ser105. 
 
 Miguel de Cervantes se proyecta e identifica con ambas 
mujeres, diferentes y opuestas entre sí pero que juntas conforman el 
ideal de mujer con el que el propio autor podría haber fantaseado. Es 
a través de ese acercamiento a los personajes femeninos de Dulcinea 
y Sigismunda/Auristela, que quiere intensificar la identidad de estas 
mujeres, su capacidad de suscitar deseo a otros personajes, deseo 
proyectado del propio Cervantes. Y en palabras de Mercedes 




Alcalá106: Para que el valor de estas mujeres se mantenga como 
inapreciable, es necesario establecer su intangibilidad y que funcionen 
como seres que atraen y que no pueden ser alcanzados. Desde luego, 
el desdoblamiento sirve muy bien para este proceso de mitificación. 
Tanto Dulcinea como Sigismunda actúan como catalizadores de la 




Ilustración de El Quijote 
  
En varias ocasiones podríamos haber escuchado decir que el 
amor que siente don Quijote por su Dulcinea, es un amor platónico y 
asexual, aunque no por ello falto de erotismo. Un amor inventado pues 
el objeto de deseo es una quimera, una invención del propio 
protagonista. Cervantes utiliza la figura del Quijote como hilo 
conductor a través del cual pone de manifiesto sus más íntimas  
fantasías y deseos. Al igual que en los sueños o en el mundo de la 
realidad virtual,  los deseos se hacen realidad a través de imágenes o 
descripciones idealizadas del objeto de deseo. 
 




 Sin embargo, vemos que el amor total y sin fisuras a Dulcinea 
protege al protagonista de otras tentaciones eróticas. De alguna 
forma, lo inmuniza de forma absoluta no contra el deseo físico hacia 
cualquier mujer que se cruce en su camino sino contra la práctica de 
cualquier relación sexual. Esto pone de manifiesto lo ideal de la 
relación Cervantes/Quijote-mujeres/Dulcinea, en donde a diferencia de 
Picasso, Michals o Velázquez, la carne, el acto sexual como elemento 
físico no le interesa pues, al igual que la superficie reflectante del 
espejo, nos revela la cruda realidad, que todo es perecedero, que el 
tiempo corre sin pausa alguna. El esperado momento de unión sólo 
permanece eterno e 
impoluto cuando sucede en 
nuestra imaginación, en 
otro mundo paralelo al 
nuestro en donde el tiempo 
no existe, por ello la 
necesidad de crear dobles 
en donde proyectar 
nuestros más íntimos 
deseos. 
 
 Esta necesidad de 
Cervantes de crear dobles 
idealizados del ser amado 
se aprecia perfectamente en Los trabajos de Persiles, en donde 
Cervantes, acorde con el carácter idealista-simbólico de la obra, 
intenta expresar el misterio de la perfección de Auristela a través de la 
fragmentación expresada en la realización de varios retratos de la 
hermosa dama. En sí mismos, los retratos son mucho más que la 
copia de su belleza: tienen función de despertar el amor y el deseo en 
 
Miguel de Cervantes – Los Trabajos de Persiles 
y Segismunda, 
Ilustración de Christian Friedrich Tieck (1804) 
 




aquellos que los miran — podrían ser llamadas erografías pues no 
cesan de seducir. Si percibimos a Auristela a través de cómo la ven 
los demás deberíamos hablar de la seducción. Como paradigma de lo 
sublime Auristela, al igual que la imagen reflejada de Narciso, es la 
seducción misma — aunque ella misma no tenga voluntad de seducir, 
los demás no pueden dejar de ser seducidos. 
 
 En resumen, tanto el cuerpo masculino como el femenino, son 
algo más que un simple ensamblaje de formas, puesto que en ellos 
proyectamos cómo somos o cómo queremos ser vistos, y lo que nos 
seduce de su contemplación es que son portadores de un deseo que 
no siempre está a nuestro alcance. Y es por todo esto que quizás, 
tanto el cuerpo humano y/o la imagen especular son el “lugar” en 
donde muchos artistas plasman lo que sienten hacia su mismo género 
o hacia su opuesto. Son obras que devuelven descaradamente su 
mirada al otro, obligando a los espectadores a tomar conciencia de la 
propia corporeidad y pretensiones más profundas.  
 
 Tanto en Doble fragmentación (2001) como en Cuerpos 
Urbanos (2003), también se ha trabajado con estos aspectos, es decir 
con la apropiación de un cuerpo idéntico al mío (el de mi hermana 
gemela) como elemento en el que se proyectan o reflejan mis 
experiencias compartidas. 
 
 Doble fragmentación es una instalación compuesta por tres 
cuadros. En cada uno de ellos aparece un fragmento de nuestros 
cuerpos, con técnicas, colores y estilos diferentes que representan 
nuestra personalidad. A su lado se muestran imágenes fotográficas de 
esas partes del cuerpo. Pero lo que no sabe el espectador es a quién 




pertenecen esos cuerpos. ¿Es de la misma persona o de dos seres 
idénticos? 
 
 En Cuerpos Urbanos sucede algo similar pero utilizando el 
cuerpo y el entorno urbano como desvelamiento y rememoración de 
las esencias vividas. Son piezas realizadas con vendas de escayola 
en donde se combinan moldes y contra moldes de objetos urbanos 
que se adaptan al cuerpo desnudo de mi hermana gemela, para crear 
otros cuerpos sin vida pero llenos de recuerdos y texturas, dobles 
llenos de dobles.  Estos cuerpos son, de alguna manera, un intento de 
modificar la mirada y de exteriorizar el interior de uno a través del otro, 
del doble. 
 
Surgen así, una serie de figuras femeninas de rasgos y formas 
similares, pero cada presencia humana concreta está sometida a una 
metamorfosis, en donde cada  “distorsión” responde a un lugar, a un 
nombre, a huellas y tiempos distintos; es una deformación que 
constituye la esencia auténtica de lo visto y vivido en la ciudad. Son 
dobles, proyecciones y resultados de mi “sombra”. Son un intento de 
reconstruir la esencia de algo partiendo de mínimos fragmentos y 
siempre desde mi punto de vista. Una interpretación muy personal y 
narcisista que se quiere hacer pública. 
 
Aquí la forma humana se convierte en imagen y símbolo de 
una ciudad. El cuerpo de mi hermana como vehículo de expresión, 
como medio de comunicación para mostrar la fusión de contrarios, 
(elementos fríos, rígidos e inertes de la ciudad y elementos del cuerpo 
humano) pues aparecen formas y contraformas, positivos y negativos 
de una misma realidad en una figura, estableciendo un diálogo 
plástico entre la realidad fragmentada y la totalidad de la obra. 




 Estos cuerpos se nos revelan como un puzzle en tres 
dimensiones, creando volúmenes y formas que reconocemos como 
cercanos. Es construir a partir de la desconstrucción, puesto que en la 
unión de las reproducciones de distintos fragmentos de una ciudad en 
el molde del  cuerpo de mi hermana gemela, se crea otra “urbe” más 
personal e individual. Crear y apropiarme del volumen de un cuerpo 
idéntico al mío como lugar vivido y real. 
 
 
Vanesa  Miranda Fernández 
Cuerpos urbanos (2003) 
Escayola 
 
Verónica y Vanesa Miranda Fdez 
Doble fragmentación (2001) 
Técnica mixta. Papel fotográfico varitado y lienzo 








[...] Existe [...] una teoría según la 
cual algunos van en busca  de la 
otra mitad de sí mismos, pero lo 
que yo digo es que el amor no es ni 
de mitad ni de todo, sí  no es el 
caso de que éste sea de algún 
modo bueno. 
 
El banquete.  




 Os seduce esa mirada que os observa desde el otro lado del 
espejo, y en los gemelos son nuestras miradas en el otro las que en 
ocasiones nos hacen reflexionar sobre la propia identidad: ¿quién soy 
yo?, ¿soy la imagen del espejo, la de mi hermano gemelo? Una 
identidad que va más allá del propio cuerpo y del género, que acaba 
siendo un soporte al que agarrarse para poder vivir; y en otras, 
simplemente te pierdes en el placer de la vanidad, en la 
contemplación de la belleza física y superficial de nuestro propio 
reflejo, de nuestro doble de carne y hueso. E incluso, a veces, la 
propia superficie especular es quien sucumbe al erotismo narcisista de 
su propia imagen, tal y como sucede con los hermanos gemelos y los 
clones. 




 Leemos a continuación un texto que refleja esa vanidad 
narcisista: 
 
- Pero ¿Narciso era bello? Preguntó el remanso. 
 
- ¿Quién había de saberlo mejor que tú? Respondieron las 
Oreades. 
 
- A nosotras siempre nos desdeñaba, pero a ti te cortejaba, e 
inclinado sobre tus orillas, dejaba reposar sus ojos sobre ti, y 
contemplaba su belleza en el espejo de tus aguas. 
 
Y el remanso respondió: 
 
- Si amaba yo a Narciso era porque, cuando se inclinaba en 
mis orillas dejaba reposar sus ojos sobre mí. En el espejo de sus ojos 
veía mi propia belleza reflejada107.  
 
 Como hemos visto, la mirada en el “espejo” viene asociada, 
entre otros, al concepto de narcisismo, en donde la autocontemplación 
ya no sólo forma parte de un proceso de autoconocimiento sino que la 
vanidad está presente en él.  
 
 La mirada en el espejo, en ese espejo ondulante o de carne y 
hueso, en donde Narciso o el gemelo contemplan su rostro, ese rostro 
que cree ser de otro, enamorándose de ese otro con quien se 
identifica – en el caso del gemelo porque reconoce su propia imagen 
que es compartida con la de su hermano – y a quien no quiere 
reconocer, se puede traducir como la paradoja de un impulso erótico 
que intenta unirnos con nosotros mismos, para reencontrarnos en 




nuestra integridad, pero que no puede jamás lograrse a menos que 
uno decida seguir cierto desvío108. 
 
 Es decir, amar al otro que es idéntico a mí o amarme a mí 
mismo, significa la unión con el otro, una unión que nuestra sociedad 
considera inmoral y si se hace física es un desvío imperdonable, a 
pesar de que en la mitología grecolatina aparecen estas uniones como 
un acto habitual entre los Dioses, o incluso en algunas culturas 
africanas es mediante esta unión física entre hermanos gemelos cómo 
explican la creación del mundo. 
 
 Esta frase que Ovidio resume la desdicha de Narciso en Los 
Fastos y que Pierre Hadot elige como resumen de su estudio, es muy 
significativa en este trabajo: 
 
 Narciso, desgraciado eres por no ser diferente de ti mismo. 
 
 Pero, ¿por qué no tomar esa unión como un hecho natural, en 
donde la fusión con uno mismo va más allá de la concepción física del 
cuerpo? ¿Por qué ha de ser inmoral ese amor hacia uno mismo o 
hacia nuestro semejante? 
 
 Muchas son las obras cuya reflexión plástica se basa en el 
empleo del espejo como eje primordial de la mirada. 
 
 Es a partir de la mirada especular que se plantea una mirada 
narcisista cuestionando tanto el propio espacio de representación, 
como las identidades que allí se reflejan. 
 




 Cuando Mary Shelley109 hace que “Frankenstein” observe su 
reflejo en el estanque descubriendo así su monstruosidad, hace una 
clara referencia tanto al mito de Narciso como a los estudios de Lacan 
(Estadío del Espejo), puesto que “Frankenstein” en esa escena aún es 
un “niño” que todavía ha de pasar por la fase del espejo para conocer 
su identidad en el reflejo, pero lo que descubre, a la inversa que 
Narciso, no le gusta puesto que su aspecto físico es diferente al resto 
de personas que él había conocido. Sin embargo aunque Narciso se 
enamora de su propio rostro, su doble, su reflejo y Frankenstein lo 
repudia, en ambos casos, sus destinos son trágicos, basados en el 
aislamiento y la soledad, en el caso de Narciso es voluntario y en el de 
Frankenstein obligado por la sociedad, y cuyo final es el suicidio. 
 
 Muchas piezas artísticas están rodeadas de un halo narcisista 
en cuanto que aparecen los rostros, las manos, en fin, partes del 
cuerpo del propio artista. Se podría decir, que son obras en donde 
prima, en palabras de Susana Blas Brunel110, el conocerse. Término 
que alude a una investigación del ser más profunda, a un verdadero 
análisis de lo que somos en relación con los demás, nuestro cuerpo y 
el mundo. 
 
 Así pues, al igual que el mito de Narciso, Juan Downey111 
declara:  
 
 Para retratarme he escogido mi rostro. A veces, mi rostro 
mirando a mi rostro. En estas ocasiones la sombra del cuerpo aparece 
en mis vídeos, de manera que grabo mi propia imagen, o el reflejo en 
el agua de mi propio cuerpo. 
 




 Como vemos, se aprecia una necesidad de verse a sí mismos, 
de contemplar su reflejo, ya sea en el agua, en un cristal, en una 
fotografía o en una película de vídeo, como si necesitaran representar 
al otro, al que es igual a ellos, a su complementario que es invisible a 
los ojos de los demás. 
 
 Sin embargo a los gemelos, a los iguales por naturaleza, ese 
deseo se nos ha concedido por lo que se podría pensar que no 
sentimos la necesidad de la autocontemplación, puesto que la mirada 
en el otro es suficiente para conocernos, que no necesitamos una 
fotografía, un espejo para retratarnos porque tenemos un clon, una 
copia de carne y hueso que nos sirve de modelo. Pero sin embargo la 
necesidad del “retrato” de uno mismo es innato en cada individuo y en 
el caso del gemelo más aún, pues la representación del “otro yo”, la 
mirada en el espejo es doble: tenemos a un doble real y a un doble 
“interno”. 
 
 Si nos centramos más en el mito de Narciso, al contrario que 
este, los gemelos han visto su propia imagen en la figura del otro 
desde su nacimiento, sin embargo cuando se autocontemplan en una 
superficie especular, al igual que Narciso, podría suceder que no se 
reconocieran a ellos mismos, sino que podrían tener la ilusión de estar 
contemplando al otro. Sin embargo el gemelo, tras ese primer impacto 
visual, no reconoce en los ojos del “otro” a su hermano. La mirada lo 
delata, el hechizo se rompe y la división de los semejantes vuelve a 
empezar, como sucediera  en su creación. Por  tanto se podría afirmar 
que Narciso se reconoció en el otro y que en un arrebato de 
desesperación por haber perdido a su gemelo se consume para luego 




resurgir como una flor, el Narciso (lat. Narcissus), que se multiplica 
una y otra vez pero a la que se le ha negado la mirada. 
 
 Es esta una manera metafórica de decirnos que la etapa 
egocéntrica que todo niño pasa, ha concluido, y que otros mundos y 
posibilidades se abren a sus pies. 
 
 Sin embargo la asociación más común que se le ha otorgado 
ha sido la del castigo por haberse enamorado de sí mismo o de su 
gemelo/a. 
 
 El diccionario de la Real Academia Española, distingue dos 
tipos de Narcisismo: 
 
 Narcisismo primario: aquel en que el objeto de amor es la 
propia persona. 
 
 Narcisismo secundario: aquel en que el amor va enfocado 
hacia un objeto con el que previamente se ha identificado el individuo. 
 
 Según esta definición, se podría decir que el gemelo padece al 
mismo tiempo de narcisismo primario y secundario, en cuanto que su 
mirada especular se centra en la figura de su doble, pues físicamente 
es su misma imagen pero al mismo tiempo es consciente de que ese 
no es él y se identifica con el otro. 
 
 Es por eso que muchos artistas gemelos utilizan su imagen 
duplicada como una necesidad de fijar junto a uno la presencia del 
otro. Tal es el caso de las hermanas Wilson o los españoles MP y MP 
Rosado. 




 Según James Frazer112, en la antigüedad los hombres 
primitivos pensaban que si alguien maltrataba o hacía daño a la 
sombra o al reflejo de alguien, su dueño sufriría la misma suerte. Esta 
creencia también es muy común en el caso de los gemelos, es decir, 
el creer que si hieres a uno de los hermanos, el otro debería sentir 
dolor o tener una marca en el mismo lugar donde se le hizo a su 
hermano.  
 
 Esta leyenda quizás tenga su origen en la unión casi mística 
que tenemos todos los gemelos. Es bien sabido por todos que la 
complicidad existente entre nosotros no es comparable a la de otros 
hermanos por muy unidos que estén. Tal vez ese amor viene dado a 
que su rostro, su cuerpo sus gestos nos recuerde tanto a uno mismo 
que nos duele que lo dañen. Su imagen es también la de uno. Si le 
dañan también nos hieren a nosotros. Es el narcisismo de los 
narcisismos  
 
 Esta creencia ha dado lugar a numerosos experimentos tanto 
científicos  como psicológicos, los cuales no han podido demostrar 
nada. 
 
 El caso científico más cruel lo ha llevado a cabo durante el 
Holocausto judío, el denominado Dr Mengele113. Se especializó en 
gemelos porque sin duda ofrecían un campo de experimentación y 
observación privilegiado y fascinante, en donde podía analizar de qué 
manera y si era posible, la reproducción de distintos defectos o 
cualidades corporales. Así, a más de 250 parejas de gemelos, 
mayoritariamente niños, se les llevaba primero al barracón 14 
denominado “Zoo” del campo F de Birkenau para luego acabar en 
manos del Dr. Mengele en el hospital B2F del campo de concentración 




de Auschwitz, para ser sometidos a horripilantes sesiones en las que 
eran atados con correas a mesas y en donde se les manipulaba la 
columna vertebral, les inyectaba o extirpaban los ojos o los órganos 














 Incluso en el mundo publicitario también se ha exagerado, 
aunque no de una manera tan vejatoria, esa especie de lazo místico 
que todo par de gemelos  se piensa que tiene, llegando al punto de 
que uno puede sentir todo lo que otro experimenta. 
 
 Es el caso del anuncio emitido en televisión del todo terreno 
“Mitsubishi Galloper”, en donde aparecen varias secuencias en las 
vemos como dos hermanos gemelos comparten sus experiencias con 
el otro de una forma muy particular, es decir, mientras que uno está 
sentado en el sofá de casa siente lo que el otro experimenta en esos 
momentos. Pero llega un momento en que uno de ellos tiene novia y 
es entonces cuando siente que no tiene privacidad alguna pues su 
hermano siente cada roce, cada beso que recibe. Harto de ese 
 
Fotografía del Dr. Mengele con una pareja de gemelos 




intrusismo, decide coger el  coche en cuestión (Galloper) y llevar a su 
novia al “fin del mundo”, al lugar más remoto que su coche le puede 
llevar y conseguir así su individualidad y privacidad que toda relación 
ha de tener. Aquí también se puede apreciar que la distancia y el amor 
a otra persona parecen ser los únicos elementos que pueden romper 
la complicidad que todo gemelo tiene con su semejante. 
 
 Sin embargo, como gemela que soy, estoy convencida de que 
esa creencia es una mera ilusión, un espejismo, pues ese lazo, esa 
unión entre iguales es inquebrantable. Los que fueron uno en su 
origen seguirán siendo uno hasta su muerte, aunque en apariencia 








Pero esa no eres tú de verdad. 




3.2.1.- DOBLES SUPLANTADOS 
 
 La sustitución, la falsa apariencia, el simulacro son conceptos 
que van ligados íntimamente al espejo y a los/as hermanos/as 




gemelos/as pues ¿quién no ha soñado alguna vez con poder tener a 
su disposición un gemelo, un doble, un clon que lo sustituya en los 
quehaceres más molestos o simplemente para gastar una broma?  
 
 Esto es posible realmente en el caso de los/as gemelos/as 
idénticos/as, ya que aunque dispongamos de un documento de 
identidad propio y nos podamos considerar muy diferentes uno del 
otro, son nuestras huellas dactilares tan idénticas como nuestro 
aspecto físico que nadie, excepto nuestros progenitores, o un scanner 
de alta precisión es capaz de apreciar las suplantaciones, las 
identidades intercambiadas o robadas. Así cuando Edmond Jabès115 
dice: No hay documento de identidad para las almas, os corrobora lo 
dicho anteriormente, que sin un documento que nos identifique, que 
reconozca a esas almas tan parecidas tanto interior como 
exteriormente y que son capaces de funcionar como una sola, estáis 
celosos y perdidos, pues en ellos veis cumplida esa fantasía tan 
común entre vosotros, la cual responde, según Melanie Klein116, al 
anhelo de comprenderos a vosotros mismos y aceptar todas las 
emociones y ansiedades. 
 
 Sin embargo esta visión del doble como representación de la 
esperanza de unificación y totalidad de las partes no comprendidas de 
cada individuo y que fueron perdidas, olvidadas o rechazadas, es un 
tanto idealizada, pues tal vez, tras esa aparente necesidad de 
igualdad, compenetración con el otro, hay una realidad disfrazada que 
siempre se dará entre nosotros los gemelos y vosotros, y esa realidad 
es que estamos llenos de juicios aventurados y de envidia que no 
consiente iguales. Todos queremos ser únicos e irrepetibles. 
 




 A continuación se muestran fragmentos del relato de José 
Carlos Canalda, Historia de dos gemelos, que ilustran a la 
perfección lo dicho anteriormente: 
 
 ¿Se imaginan ustedes lo que significa sentirse duplicado, ser 
otra persona y a la vez no serlo? 
 
 Vemos que el relato está contado en primera persona, en 
donde el narrador no es el autor de la historia sino uno de los 
gemelos, es una historia de gemelos contada por gemelos. Pero lo 
que nos hace pensar que algo trágico le ha sucedido al otro es cuando 
nos dice:  
 
 Yo lo he sido, pero les ruego que no me pidan que se lo 
explique (…). Que te confundan continuamente con tu hermano, que 
te nieguen aunque sea por ignorancia el derecho a algo tan 
fundamental como es tu propia identidad, créanme que puede acabar 
siendo realmente molesto. 
 
 Tanto Juan como yo intentábamos desesperadamente 
diferenciarnos el uno del otro, por desgracia sin resultado; tantos años 
de mimetismo provocado convirtieron en inútiles nuestros cada vez 
más desesperados esfuerzos sin que nuestros torpes intentos (uso de 
ropa diferente, salidas siempre en solitario) lograran cosechar más 
que desconciertos (…). 
 
 Aquí se aprecia esa desesperación de los gemelos por lograr 
su individualidad, librarse de ese reflejo que es su hermano. 
 




Pero es en el momento en que ambos hermanos se enamoran 
de la misma mujer y viceversa (cómo no, de nuevo la mujer como 
emblema del pecado y la destrucción), cuando ese anhelo de 
individualidad y unicidad se vuelve autodestructivo, pues  uno es 
asesinado y el otro es encarcelado y aislado por su muerte:  
 
(…) Un buen día me enamoré de una chica y, como cabe 
suponer, mi hermano hizo lo propio. La chica respondió a mis 
galanteos y por desgracia hizo lo mismo con Juan, lo cual desembocó 
en una situación ciertamente embarazosa. 
 
¿Y si Juan me la había birlado haciéndose pasar por mí? Visité, 
pues, aquellos lugares a los que yo la hubiera llevado de habérsela 
quitado a mi hermano, y puesto que él y yo éramos idénticos hasta en 
los menores pensamientos, los encontré finalmente en el apartamento 
de un amigo que yo mismo había utilizado (…) y lo peor de todo fue 
que ella le llamaba por mi nombre, (…) instantes después estábamos 
peleándonos a puñetazo limpio ante la consternación de la chica. 
 
¿Saben ustedes lo que significa pelearse con uno mismo? No 
sólo teníamos exactamente la misma fuerza y la misma habilidad, sino 
que además se nos ocurrían las mismas tretas exactamente al mismo 
tiempo (…). En uno de los lances de la pelea el azar puso en mis 
manos, en mala hora, un vaso de combinado que rompí con un golpe 
seco convirtiéndolo en una cortante arma, aunque según pude 
comprobar mi hermano había hecho exactamente lo mismo. Nos 
acometimos mutuamente con ansias homicidas (…). Mi último 
recuerdo antes de perder la consciencia fue el de mi hermano, tan 
malherido como yo, agarrado convulsamente a mí. 
 




Y es a través de la muerte de uno de los gemelos cuando el otro, 
que por casualidad o por destino logra sobrevivir al enfrentamiento, se 
da cuenta de que es imposible liberarse de su gemelo, pues ambos 
formaban un solo ser (bien impuesto por la sociedad y las 
circunstancias, o porque realmente lo eran):  
 
 Tenía la turbadora impresión de haberme asesinado yo mismo 
(…) me encuentro solo, completamente solo, puesto que tardíamente 
he descubierto que aborrecer a mi hermano era en definitiva 
aborrecerme a mí mismo, mientras su ausencia la interpreto como mi 
propia desaparición. 
 
 Pero lo peor de todo, lo más espantoso, es que ni siquiera soy 
capaz de saber si realmente fue Juan el muerto o si, por el contrario, 
yo soy Juan y el otro el muerto. 
 
 El engaño y suplantación de identidades por parte de 
hermanos gemelos, son conceptos que entran dentro del juego del  
“falso gemelo”, en donde ni siquiera los responsables de tal osadía, 
son capaces de saber a ciencia cierta quien sustituye a quien. La 
copia se vuelve original y viceversa. Los semejantes se funden en una 
misma personalidad, la original, la primera y única. 
 
Pero cambiando de perspectiva, ¿no hay otros “falsos 
gemelos” dentro de la propia naturaleza?  
 
Desde un punto de vista biológico, se denomina de forma 
genérica “falsos gemelos” a los hermanos mellizos o gemelos 
bicigóticos. Estos a diferencia de los gemelos monocigóticos, se 




producen al fecundarse al mismo tiempo dos óvulos por dos 
espermatozoides.  
 
Pero también ¿son los clones falsos gemelos?  
 
En biología, según el Diccionario de la Real Academia 
Española, se denomina clon al conjunto de individuos que descienden 
de un único individuo, por vía vegetativa o asexual. Por tanto según 
esta definición, a los clones se les podría considerar más auténticos 
que a los propios gemelos, pues sus características físicas internas y 
externas son idénticas debido posiblemente a que las variables se 
reducen al no dejar actuar a la naturaleza al libre albedrío. 
 
 Sin embargo hay mucha gente que piensa o cree que la 
clonación puede lograr seres idénticos tanto físicamente como en sus 
pensamientos, ideas y razonamientos. Biel de Silva afirma que esa 
 




gente no se da cuenta (o no sabe) que los hermanos gemelos son en 
realidad “clones”, porque según su razonamiento, cuando dos seres 
tienen exactamente el mismo material genético, se les llama “gemelo” 
en caso de que hayan sido gestados a la vez y de forma natural, y en 
cambio se les llama “clones” en caso de que hayan sido gestados en 
diferentes momentos y de forma “artificial” (en el sentido de que se ha 
sustituido el material genético original de uno de ellos por el del otro). 
Si prescindimos de cómo se han creado, no hay diferencia biológica 
entre dos gemelos y dos clones (sobre todo si los clones los creamos 
a la vez)117. 
 
 Aquí estamos hablando más que de gemelos, de simulacros de 
gemelos, hablamos de suplantación genética por parte del clonado al 
clon. Por tanto no son verdaderos gemelos pues no comparten genes 
sino que a uno de ellos se le impone. Los gemelos a pesar de ser 
individuos idénticos genéticamente, es evidente, sin embargo, que 
cada uno de ellos es un individuo aislado118. 
 
 Lo que sí querría puntualizar es algo que comparto con José 
Luis Díaz cuando dice que cualquier diferencia mínima puede tener 
efectos grandísimos a medida que el clon crece. Todo tendría que ser 
absolutamente idéntico alrededor del clon para que su personalidad se 
forjara igual a la de su progenitor (es decir la persona clonada, su 
gemelo). No sólo basta que el padre intente instruirle como a él le 
convenga. De partida ya hay una diferencia: al padre "original" nadie 
le instruyó de esa forma. Además de esto el clon no tendrá los mismos 
amigos, no verá los mismos programas en la televisión, ni escuchará 
la misma música, etc. Si quisiéramos replicar exactamente a una 
persona no sólo habría que clonarla. Habría que clonar con ella 
prácticamente al resto del mundo119.  




 Aspectos estos que bien se podrían aplicar a los gemelos que 
son separados al nacer o que simplemente por otras cuestiones que 
no vienen al caso, no fueron educados de la misma manera ni 
compartieron vivencias: 
 
 (…) El hombre es, como dijo el filósofo, herencia pero también 
ambiente, y si la herencia de ambos era la misma desde el primer 
hasta el último gen, una educación individualizada nos hubiera 
permitido a mi hermano y a mí ser dos personas diferentes por más 
que nuestros rasgos físicos fueran los mismos y por más que nuestras 
tendencias innatas hubieran sido también similares. Al fin y al cabo 
una persona es producto en buena parte de los avatares que ha 
experimentado a lo largo de toda su vida, y puesto que estos avatares 
suelen estar regidos mayoritariamente por las reglas del azar, no es 
de extrañar que una misma persona enfrentada ante experiencias 
vitales distintas podrá acabar sedimentando diferentes tipos de 
personalidad, próximos si se quiere, pero no idénticos120. 
 
 Dentro de ámbito artístico muchos son los que intentan imitar 
esa unicidad y complicidad que tienen los hermanos gemelos 
trabajando en parejas, como si de un sólo ser se trataran, aunque en 
mi opinión, sólo las parejas de gemelos lo logran de una forma natural 
y precisa, pues sólo ellos saben lo que es compartir una misma vida 
desde su creación. Ellos son al mismo tiempo artistas y obra de arte, 
“objetos” de creación y contemplación. 
 
 Sin embargo, Rafael Pic comenta que, de la mano de la 
liberación sexual vino el fenómeno de la creación conjunta entre dos 
hermanos, los miembros de una pareja, etc. Existen antecedentes 
como el de Christo (el nombre de uno de ellos) y que son los primeros 




en presentar una obra hecha entre dos personas: Dockside 
Packages: un montón de barriles de petróleo empaquetados en el 
puerto de Colonia en 1961. (…) En general es extraño el trabajo 
conjunto antes de los sesenta. La pareja paradigmática ha sido Gilbert 
& George, para los que es imposible determinar dónde acaba y dónde 
empieza el trabajo de cada uno (…) La creación es una entidad única, 
con independencia de cuántas manos haya habido en su forja. Lo  
importante es que uno acabe la frase que comenzó el otro. Existen 
emparejamientos de diversa naturaleza: los familiares (como es el 
caso de los hermanos Chapman, las hermanas Müller, etc.), amorosos 
(Gilbert & George), (Bernd & Hilla Bercher), o de amistad (Fischli & 
Weiss). A este respecto Rafael Pic se pregunta si las asociaciones de 
artistas son testimonios de cómo el arte estrecha los vínculos. (…) el 
arte no es siempre cosa de un individuo sino que puede estar llamado 




3.2.1.1.- Eva y Adele 
 
 Eva y Adele, autodenominados “The hermaphrodite Twins in 
Art”122 es una pareja de artistas alemanes, un hombre y una mujer, 
que intentan recrear ese mundo de dobles. Estos falsos gemelos, 
intentan a través de su idéntica vestimenta y sus cabezas rapadas, ser 
ellos mismos la obra de arte, el arte como un evento pues en ellos se 
encarna lo femenino y lo masculino, la individualidad y la duplicidad, 
en pocas palabras, el deseo que todos tenemos de ser uno y dos al 
mismo tiempo Su filosofía es clara: Hemos decidido convertirnos en 
arte, dejar el museo e ir hacia el público. Donde quiera que estamos 




es museo- afirman. Y además consideran todo aquello que hacen 
como una obra de arte: su sonrisa es una obra de arte, sus 
carcajadas, sus cabezas rapadas son arte123. 
 
 
Se puede decir que se apropian de la huella que dejan los 
gemelos cuando alguien los observa; del encanto, la admiración y 
envidia que despiertan a su paso por ser simplemente dos seres 
idénticos. Sin embargo, y a mi parecer, este es un intento patético de 
creer y parecer ser lo que no es, pues a pesar de sus más 
desesperados intentos, jamás sabrán lo que se esconde tras las 
miradas de los dobles, pues nunca compartieron el mismo origen. Su 




Eva & Adele: Death of Performance: Futuring Company Series; Kiss (2005) 
Claire Oliver Gallery 




Tal y como explica Rafael Pic, en esta pareja la unión se 
extiende al aspecto físico: cabeza rapada, la misma ropa, etc. Adela y 
Eva, que es transexual, rebasa los vínculos habituales entre los sexos. 
“Nosotras no tenemos en cuenta nuestra pintura anterior. De hecho, 
no hemos hablado de nuestras obras antes de 1989. Las hemos 
recubierto de pintura y eliminado nuestras firmas. Escribimos encima 
el término “futuring” e inscribimos nuestro logo: “la fusión de dos 
cabezas”124 
 
De la Cruz breakfast: Eva & Adele 
Miami 03/12/ 2009 




3.2.1.2.- Enrique y Juan Costus 
 
 Juan Carrero (Cádiz,1955 
– Sevilla, 1974) y Enrique Naya 
(Cádiz, 1953- Badalona, 1989), 
ambos hijos de militares, se 
conocen en 1974 en la escuela 
de Artes y Oficios de Cádiz, pero 
no será hasta 1978, una vez 
instalados en Madrid, cuando 
empiezan a ser conocidos dentro 
del ámbito artístico gracias a que 
comparten piso con Fanny 
McNamara, que era amigo de 
Pedro Almodóvar y de Tino 
Casal. Así pues su piso se convierte en centro de reunión de los 
artistas más representativos de la “movida madrileña” Alaska, Tino 
Casal, Miguel Ángel Arenas “Capi”, Manolo Cáceres, Carlos 
Berlanga…)  
En sus inicios el estilo pictórico de cada uno de los “Costus”125 
era bien distinto por lo que pintaban sus cuadros de forma individual: 
Los cuadros de Juan eran de estilo Naif y se caracterizaban por la 
intensidad de los colores puros e intensos. Enrique, sin embargo, 
destacaba por la calidad del dibujo siendo sus pinturas hiperrealistas 
pero con una clara influencia del Pop Art.  
 
No será hasta 1979-1980 cuando deciden pintar como pareja 
artística y adoptar su nombre artístico “Costus” (mote reformado dado 
por sus amigos, que decían de ellos: trabajáis sin parar, en vuestra 
 
Enrique Naya y Juan Carrero  




casa, por encargo, igual que si fuerais “costureras”). Su primera serie 
de cuadros conjuntos (La marina te llama) estaban dedicados a las 
famosas muñecas de gitanas de Marín. Eran cuadros enormes y muy 
kitch pero a diferencia de los artistas gemelos, en estas obras se 
percibe perfectamente las dos tendencias artísticas de ambos pintores 
y que estarán presentes en todas sus obras (Enrique pintó las caras y 
brazos, así como algunos fondos, y Juan se dedica a pintar los trajes 
de las muñecas y algún fondo). Vuelven a ser dos individuos 
diferentes que intentan fundir su arte como si de un sólo ser se tratara 
pero sin apenas conseguirlo, aunque no por ello con un resultado 
menos espectacular: muñecas gigantes, irónicas, Kitch y a la vez con 
una extraña ternura. 
 
 
COSTUS: La Piedad (1981), “El Valle de los Caídos”  
Acrílico/Contrachapado, 180x240 
  
En varias de sus series tanto religiosas (El Valle de los 
Caídos) como profanas (El Chochonismo Ilustrado, Serie 




Andaluza,…) se puede observar la combinación de personajes y 
fondos pintados de forma tan 
 diferente como lo son sus 
creadores: en la serie de El 
Valle de los Caídos, Enrique 
pintó a los personajes tomando 
como modelos para sus 
vírgenes, cristos y evangelistas 
a sus amigos de la “Movida” y 
Juan pintó los fondos, mientras 
que en la serie La Andalucía 
de Séneca Juan trabajó los 
personajes –con su habitual 
estilo expresionista y lleno de 
color- mientras que Enrique 
hizo unos fondos hiperrealistas 
sumamente minuciosos y de 
una perfección insuperable. En 
ambos casos aunque no son 
capaces de camuflar quién ha pintado qué, lo cierto es que todo el 
conjunto sobrecoge por el tamaño de los cuadros y por la magnífica 
conjunción que se produce entre los dos estilos de ambos pintores 
creando algo nuevo, genial y de una rotundidad y belleza diferentes 
hasta ese momento. 
 
 
COSTUS. Casa de Pilatos ( 1985), ”La 
Andalucía de Séneca”. 
Acrílico/Tela, 195x130 




3.2.2.- IDENTIDADES ENMASCARADAS 
 
Al igual que la máscara o el espejo, con la llegada de los 
ordenadores personales, el mundo virtual e Internet, todos estamos 
conectados y nos proyectamos unos en otros asumiendo múltiples 
identidades al mismo tiempo. Cada vez que nos disfrazamos o 
jugamos, tenemos la oportunidad de vivir en distintos sitios 
simultáneamente y de convertirnos en quien más nos entusiasme, lo 
mismo ocurre con los videojuegos o en la fascinante aventura de los 
chats, en donde la invención de nuevas identidades y la colisión de 
mensajes nos muestra un mundo lleno de máscaras en donde la 
identidad verdadera tal vez no es lo importante,  precisamente porque 
no es una identidad completa, sino que al poder construir tantas 
personalidades como uno quiera, forma parte de una sola 
personalidad global. Claro que, en algún punto, es inevitable e 
imprescindible apagar la máquina, quitarnos la máscara, reencarnar 
en el mismo rostro de cada día, y salir a la calle sin olvidar la cédula 
de identidad. 
 
En palabras de Baudrillard (1993), no se trata ya de imitación 
ni de reiteración, incluso ni de parodia, sino de una suplantación de lo 
real por los signos de lo real y, en corto circuito, todas sus 
peripecias126. Es decir, al entrar en contacto con un mundo que no 
pertenece a la realidad palpable, se entra en el terreno de la 
simulación, pero una simulación que es consciente por ahora.  
 








El futuro del espectáculo va a ser 
conectar dentro de nuestro cerebro 
una Terminal de ordenador e 
inyectarle una situación interactiva 
con la que tendremos la sensación 
de vivir una realidad, con tal 
fidelidad, que quedará en nuestra 
memoria como un recuerdo real. 
Este será el paso más peligroso de 
la historia de la Humanidad porque, 
si esto se lleva a cabo, cómo 
sabremos lo que es real y lo que no 
lo es. El mayor peligro será que la 
gente preferirá vivir una vida virtual 
a una real127. 




Hoy en día estamos muy familiarizados con el concepto de 
identidad y realidad virtual pues estamos rodeados de ellas (cine, 
videojuegos…), sin embargo realidad y virtual en esencia son 
contradictorios porque no definen en realidad la naturaleza de lo que 
nombran: 
 




- Realidad (del latín realitas y éste de res, «cosas») significa 
en el uso común «todo lo que existe». De un modo más preciso, el 
término incluye todo lo que es, sea o no perceptible, accesible o 
entendible por la ciencia y la filosofía o cualquier otro sistema de 
análisis. 
 
- Virtual significa en el uso cotidiano que existe sólo 
aparentemente y no es real. En computación se utiliza para designar a 
todo aquellos que tiene existencia dentro de una simulación 
informática128. 
 
Uno de los ejemplos más significativos para hablar de 
identidad virtual es a través del nickname129. 
 
 Bechar, en su estudio de tres sistemas de IRC, encontró que la 
mayoría de gente trata de evitar su nombre como nick y que son más 
recurridos los nicknames que describan algo del ser y que acentúan el 
anonimato. Sin embargo, Gómez (1997), en su réplica del estudio de 
Bechar en dos sistemas mexicanos encontró que se prefieren los 
nombres propios como nicknames a los de otro tipo, lo que nos habla 
de una diferencia interesante entre sistemas mexicanos y los resididos 
en otros países. Pero si lo pensamos un poco, esto no resulta tan 
extraño en una cultura en la que abundan los recaditos escolares, el 
nombre propio escrito en las libretas del colegio, y en general una 
relación de autoafirmación. (...) Otros entrevistados sí prefieren  un 
nick que los identifique con algo como (...) el caso de una persona que 
se nombró "gansa" porque la persona que le gustaba se apodaba 
igual130. 
 




Esta relación-división entre realidades y virtualidades  nos lleva 
a plantearnos qué es en verdad lo que estamos viendo. Tal como dice 
Diego Días en su artículo Realidades y/o virtuales131: Nuevos 
conceptos que reestructuran nuestra forma de entender el mundo: el 
ser humano en su mundo prehistórico, basado en realidades 
envueltas en rituales mágico-religiosos, (y por tanto, también 
virtualidades en su relación con lo real), se encaminó, por medio del 
conocimiento, la religión y la tecnología, en un  macro proceso de 
virtualización gracias al cual nos encontramos en una situación como 
en la que en marzo de 1999, uno de cada cuatro personas creyó estar 
conversando, vía Chat, con un ser humano, cuando realmente lo 
hacían con un chatbot (un robot conversacional programado con 
técnicas de Inteligencia Artificial). 
 
 Y es por ese afán de imitar, copiar fielmente la realidad que 
nos rodea, que se ha llegado a crear una realidad que es incluso aún 
más real que la propia realidad, encontrándose la copia entre los 
límites de la falsificación y la creación. 
 
Las primeras experiencias con la creación de realidades 
virtuales tuvieron lugar en la universidad de Harvard en 1968, cuando 
Ivan Sutherland construyó el primer casco visualizador y 
posteriormente, Jaron Lenier diseñó unos “Data Glove” (guantes de 
datos) que permitían obtener sensaciones táctiles. 
 
Desde hace años la profesora Patti Maes, del prestigioso 
Media Lab incorporado al campus universitario del MIT, está dedicada 
al estudio de la inteligencia artificial como forma de interacción entre el 
individuo y el ordenador en donde ya no es necesario uniformarse con 
el casco, los guantes, cables… (Proyecto Alive). 




Así pues, estamos ante una nueva capacidad de las máquinas 
para generar una realidad inventada que puede ser más atractiva que 
la propia realidad llegando incluso a sustituirla. 
 
Lo que a priori parecía ciencia-ficción ya no lo es ya que el 
espacio virtual plantea las mismas preguntas, las mismas 
desigualdades y problemas sociales que el mundo real. 
 
Una de las consecuencias más imprevisibles de la realidad 
virtual es su aplicación a la creación artística. En un entorno virtual de 
creación, el espectador-usuario interviene y por tanto, la obra se 
encuentra en un proceso de formación constante, está en contínuo 
cambio. 
 
Roy Ascott132 define el nuevo arte como (…) un arte 
instrumental antes que ilustrativo, un arte para construir más que para 
representar, en definitiva, un arte de la acción.(…) El arte ya no será 
una ventana abierta a un mundo sino una puerta de acceso al mundo 
(…) En lugar de crear, expresar o transmitir contenidos, el artista 
deberá diseñar contextos en los que el espectador elaborará tanto la 
experiencia como el significado, algo que requerirá del autor tanta o 
mayor habilidad, sensibilidad y percepción artísticas que en el arte 
tradicional133. 
 
Maite Cajaraville,  The flux of influence ,1995 




Maite Cajaraville es una de tantas artistas que trabajan con 
estas realidades virtuales es en su instalación interactiva The flux of 
influence, presentada en el Instituto Alemán de Madrid dentro del 
marco de la exposición  El arte electrónico en la Universidades 
alemanas, que se realizó con motivo de ARCO 96, se proyectaban 
olas generadas por ordenador, cuyas formas y movimientos eran 
generados por medio de sensores que se activaban con la presión 
ejercida por la mano del espectador. 
 
En la instalación de Dolors Caballero, 1+1=1, en la galería Lluc 
Fluxá, como con la obra de Maite Cajaraville, se apuesta por la mirada 
interior y poética en donde la obra y el espectador se funden en uno 
siendo ambos parte esencial para que el otro exista como obra de 
arte. 
 
La empresa japonesa de promoción de espectáculos HoriPro, 
especializada en  estrellas de cine, televisión y música, creó la primera 
cantante virtual, Kyoko Date. Y por inverosímil que parezca, esta 
estrella virtual tuvo su primer éxito discográfico en diciembre de 1996. 
 
Gracias al avance de los sistemas multimedia, hace años que 
los jóvenes se relacionan con seres artificiales, dibujos animados, 
personajes de videojuegos… La evolución natural de esta tendencia 
era la creación de un personaje virtual, pero capaz de vivir como un 
ser humano (…) Los ídolos virtuales están al alcance de tu mano, 
porque tú mismo puedes moldear tu relación con ellos a través de la 
máquina gracias a la tecnología virtual e interactiva (…) Con Kyoko no 
tendremos problemas de drogas, escándalos sexuales, pelear con 
productores…Kyoko siempre será encantadora, nunca tendrá ojera ni 
resaca134. 




Otro claro ejemplo de esto, son las denominadas “bellezas 
robóticas”, modelos digitales hiperrealistas surgidas de la combinación 
de la genialidad humana y el progreso informático. Son estrellas, 
“mujeres 10” del mundo de la publicidad, la 
moda o la música que tienen personalidad y 
pasado propio. Así pues, tenemos a la 
protagonista del videojuego Tomb Raider, 
Lara Croft, una joven de noble cuna, 
exuberante, intrépida y apasionada por la 
arqueología. Sin embargo la auténtica 
revolución vino de la mano del australiano 
Steven Stahlberg, quien en 1999 creó a 
Webbie Tokay, la primera modelo virtual, 
adscrita a la prestigiosa agencia Elite. Esta 
estrella de la moda ofrece las mejores 
prestaciones que una agencia puede soñar: nunca se cansa, no tiene 
caprichos, no envejece, no engorda, en fin, el cuerpo perfecto. 
 
 Pero cada vez aparecen más versiones de esta belleza y cómo 
no, cada vez más reales y cercanas. Tan reales que incluso tienen 
pecas, cejas gruesas y ojos distantes, como se pudo apreciar en la 
muestra, Perfectamente reales: mujeres en trozos y bits135.  
 
Pero esto no acaba aquí puesto que si existen tan insinuantes 
simulaciones digitales de la belleza femenina, no nos debería de 
extrañar que exista un concurso para elegir a la más bella..., es decir, 
a la mejor diseñada, a la más cercana a la perfección real. Así pues, 
desde diciembre del 2003, la empresa de diseño multimedia italiana 








Como todo buen concurso de belleza, las cyberchicas desfilan 
en una pasarela virtual en donde además de haber un presentador e 
invitados, la selección se realiza a través de la votación del público. 
 
Artistas digitales, agencias publicitarias y programadores de los 
videojuegos de todo el mundo, son 
desafiados a concursar. Previamente 
han de enviar a su “modelo”, junto 
con un video para reproducir en 
streaming, y una ficha con los datos 
físicos de la concursante así como su 
fecha de nacimiento.   
 
La ganadora de Miss Digital 
World será coronada en una 
ceremonia de la gala que se realizará 
en Turín como parte de la 
Conferencia 2004 de la virtualidad. 
Además, su creador recibirá un 
premio de 5.000 dólares. 
 
¿Llegará el día en que mujeres reales compitan en belleza con 
estas simulaciones virtuales? 
 
Todo es posible pues poco a poco, lo real y lo cotidiano se 
mezcla y se confunde con lo virtual y lo inventado, creando así, dobles 
juegos de múltiples identidades reales y ficticias. 
 
Así pues, las técnicas de la realidad virtual, junto a las redes de 
comunicación y las bases de “información sensorial”, configuran lo que 
 
Kyra, Miss Digital World 
Segundo puesto 
Miss Digital World 2006 




tan sólo quince años atrás era ciencia-ficción, el ciberespacio. Espacio 
mental que puede ser recorrido, navegado, pero no vivido, no 








(   )¿Creías poder matarme? No 
hay carne ni sangre que matar bajo 
esta capa. Sólo hay una idea136. 




 Si analizamos el cómic V de Vendetta de Alan Moore y David 
Lloyd vemos que tanto la consonante “V” como la máscara del 
protagonista, adquieren simbologías y terminologías que se podrían 
relacionar directamente con el concepto de identidad asumida y 
compartida al igual que les suceden a los gemelos. Es decir, como en 
las obras de los MP Rosado y las Wilson, los semejantes, los gemelos 
se unen, se funden para crear una obra más perfecta bajo dos puntos 
de vista que podrían ser o que incluso en algunos casos, pretenden 
ser opuestos aunque no lo sean, pues la finalidad, el concepto, lo que 
quieren conseguir expresar es lo mismo. 
 




 Cabe destacar la importancia que adquiere “V” puesto que 
asume múltiples identidades (tanto en los títulos de cada capítulo que 
empiezan por “V”, como dentro de la 
propia historieta) que aparentemente 
son diferentes (villano, voz, víctimas, 
vodevil, versiones, visión, virtud 
victoriosa, valle, violencia, veneno, 
vórtice, volatización, velo, vídeo, visión 
vocacional, variedades, visitas, 
venganza, vicisitud, vejación, Valerie, 
veredicto, valores, vox populi, 
vestigios, voluntad, vectores, 
vindicación, víboras, velorio, volcán, 
Valhalla) pero que todas tienen un 
nexo de unión, un origen común, 
concretizado en el personaje enmascarado y en la palabra “Vendetta” 
(venganza). Son identidades, conceptos, ideas gemelas porque 
compartieron una misma célula creadora, la libertad de la verdad. 
Tanto el personaje de “V”, la propia consonante como la máscara son 
la obra final, el hilo conductor a través del cual se unifican, se fusionan 
las identidades de Evey y el hombre de la habitación número V. 
Personajes que en un primer momento se nos podrían aparecer como 
opuestos (hombre/mujer, fortaleza/fragilidad, inocencia/sarcasmo…) y 
sin embargo son almas gemelas por haber vivido experiencias 
semejantes. Individuos que sienten la necesidad de dejar a un lado 
parte de su yo, el cuerpo enjaulado en esa sociedad violenta, 
autoritaria, llena de sufrimiento y conformismo, y asumir y afianzar la 
que es común en ellos, esa identidad asociada a las terminologías de 
venganza, victoria, libertad, unicidad… y que sólo a través de la 
máscara, el disfraz se puede lograr. 
Portada del cómic V de Vendetta 




 Sin embargo esa fusión es un tanto frágil puesto que la duda 
de quién es o qué es el otro gemelo, qué rostro oculta la máscara, 












Calla. Primero debes descubrir qué cara se oculta tras esta 
máscara, pero nunca debes conocer mi cara ¿Ha quedado  
bien claro? 
 
(…) ¿Y si resulta que no eres nadie?....O aunque fueras 
alguien, serías más pequeño de lo que eras, por toda la gente 
que  podrías haber sido pero no eres… 
 
Si te quito la máscara, algo desaparecerá para siempre, 
disminuido inevitablemente sea quien seas, no serás tan 
grande como la idea de ti, la noción de ti. 
 
…y al fin lo se. Sé quien debe ser V138. 
 
 Para hablar del concepto de  máscara y su utilización, me 
remito a los estudios arqueológicos llevados a cabo en tumbas 
Viñeta del cómic V de Vendetta 
 




fenicias, los cuales han demostrado que esta civilización practicaba la 
costumbre de utilizar máscaras funerarias. Rastros de máscaras 
también fueron hallados en 
antiguas pinturas rupestres. 
  
 Otros hechos ya 
demostrados son  los rituales 
de culto que los griegos 
realizaban a su dios 
enmascarado, Dionisio, o  los 
objetos rituales del África Negra 
o  las “máscaras-momias” y 
“máscaras-animales” del Egipto 
faraónico, a partir de los cuales 
se fueron convirtiendo en un elemento primordial en las 
representaciones teatrales. 
 
José Sagredo menciona en su versión del diccionario de 
literatura, que el mundo de las máscaras tiene su origen en imágenes 
culturales y mágicas. Las máscaras se emplean en el teatro de 
máscaras, frecuente sobre todo en Asia Oriental y en la comedia del 
arte italiana. 
 
Desde su origen la función de la máscara es cubrir un rostro 
para hacerlo irreconocible. Sin embargo la cara oculta tiene ciertas 
similitudes  con quien la máscara representa, y en muchos casos se 




Máscaras africanas. Almoneda 2008 
(Feria de Antigüedades y Galerías de Arte). 
Madrid 2008 




Ya en el Antiguo Egipto o en Roma, según algunos hallazgos 
arqueológicos, las máscaras eran empleadas con frecuencia para 
perpetuar los rostros de los muertos, por lo que se hacían tratando de 
imitar su cara lo más fielmente posible. En Egipto eran colocadas junto 
al ataúd, y en Roma la llevaban actores en los cortejos fúnebres, para 
que se reconociera y recordara el rostro del difunto. Es, a mi parecer, 
como si de alguna forma y al gracias a su “falso gemelo”, su rostro 
clonado e inmortal, reconocemos al difunto, pues aunque no es del 
todo igual, es quien más se le parece, echo este facilitado por el paso 
del tiempo, el cual irá deformando y aniquilando al original. Además 
las múltiples diferencias existentes entre ambos _ el difunto y la 
máscara se funden con el correr de los años, llegando así a la fusión 
anhelada. El uno que fue dos vuelve a ser uno. 
 
En palabras de Manuel Martínez: La máscara suele prestarse a 
un tipo de doblez que linda en la bufonada, el antifaz, a la usanza de 
las fiestas patronales como ironía y burla popular contra los poderosos 
de turno: es máscara y celebración, ocultamiento y burla popular, 
representaciones caricaturescas ante la aparente indefensión139.  
 
 Por tanto no es de extrañar el empleo de la máscara como 
germen del disfraz, del cambio y cómo no del doble, que tan 
frecuentemente ha sido empleado por el polifacético Picasso, o el 
artista Omar Peñalva con su Cronología enmascarada140, en donde 
nos habla de la doble identidad y como el paso del tiempo ha dado 
lugar a múltiples máscaras o caras de uno mismo; y en el mundo del 
arte en general (teatro, pintura, cine, literatura…).  
 
Además el personaje de “V” se identifica a la perfección con 
este mundo de comedias y dramas teatrales tanto por el ambiente de 




su morada repleta de múltiples decorados, su aspecto físico que nos 
recuerda al legendario 
Fantasma de la Ópera141 a 
excepción de la irónica y 
eterna sonrisa de su máscara, 
como por su manera de 
actuar y de hablar a modo de 
continuas representaciones 
en ese escenario que es 
Londres: (…) El mundo entero es un escenario y todo lo demás es 
vodevil142. 
 
Así pues en V de Vendetta y empleando las palabras de 
Piedad Solans143, el mundo y la realidad adquieren un carácter de 
fábula (…). Lo que importa no es la verdad, sino los juegos de las 
apariencias, las derivas del simulacro y la originalidad de la ficción que 
producen nuevas realidades 
efímeras que se desvanecen 
sin dejar huella. 
 
 Este mundo de fábulas, 
engaños, suplantaciones, de 
querer ser otro, es reforzado 
por la máscara cuyo poder 
radica en el misterio de lo 
oculto. Es la transfiguración de 
las personas (personae) en un mismo personaje, en un concepto o en 
una idea. Un rostro como otra cara, revela a una persona desconocida 




Viñeta del cómic V de Vendetta 




vaguedad de rasgos apenas intuidos, pero que prefiguran a otro 
ser144. 
 
    
Ilustración para las cubiertas del inicio de la primera edición española de la 
colección V de Vendetta, la de Zinco.  
 
En definitiva se habla de identidad como construcción distintiva 
y duradera que ha de ser socialmente compartida, entonces, ¿por qué 
se habla de identidades virtuales cuando no cumplen con ninguna de 
sus principales características?  
 
Una vez más el misterio y la ambigüedad cumplen su función 












Hay cosas de las que ya no me 
acuerdo. De todos modos, alguien 
habrá pensado lo mismo y es 
posible que ese alguien sí se 
acuerde. 
La simetría no existe  
 
El Reformatorio - Falsos 
Gemelos (1992). 




3.2.3.1.- Francisco Ruiz de Infante 
 
Francisco Ruiz de Infante145 (Vitoria-Gasteiz, 1966) es un 
videoartista, Licenciado en pintura y audiovisuales por la facultad de 
Bellas Artes del País Vasco, que trabaja con el encuentro y la 
confrontación de la tecnología con otros materiales muy simples y 
poco elaborados. Muchas veces en sus obras recurre a los recuerdos 
y al mundo de la infancia de una manera  efímera en donde se 
concibe el espacio expositivo como una serie de recorridos o circuitos 
que envuelven al espectador haciéndole partícipe de ella. 
 




 Francisco Ruiz de Infante reconstruye algunos modos del 
funcionamiento de la memoria al ser activada en el presente: en forma 
de potentes impulsos llenos de errores de información o como un 
torrente de imágenes que recomienzan sin fin. Sus instalaciones 
audiovisuales son complejos aceleradores del inconsciente, del "otro 
yo".  
 
 En su obra audiovisual, El Reformatorio de 1992, Ruiz de 
Infante juega con textos, voces e imágenes que combinadas entre sí, 
ponen de manifiesto lo impreciso (La nada de los ciegos es 
indefinible), la subjetividad (Si el miedo fuera de algún color, su color 
sería el blanco), lo antagónico, la ambigüedad (Llorar y llover son 
fenómenos parecidos), lo contradictorio (Hay muy pocos planetas 
donde exista la lluvia. El hombre no conoce ninguno), la fragilidad de 
la falsa apariencia infantil en donde se mezcla la realidad y lo 
imaginario...  
 
 En esta obra aparecen varias piezas tituladas Falsos 
Gemelos que son casi idénticas estructuralmente hablando, pues 
cada una de ellas está compuesta por dos unidades fotográficas. 
Entre ellas cabe destacar aquellas que  son distintas  pues son 
colocadas yuxtapuestas creando la tensión del diálogo, un diálogo que 
reclama la presencia del "Otro", del falso gemelo.  
 
 Así pues en las imágenes fotográficas de los dos niños y del 
invernadero, se puede observar ese engaño al que nos quiere 
someter el artista puesto que las imágenes no son exactamente 
iguales, no son gemelas sino copias falsas en donde los errores son 
invisibles a primer golpe de vista (uno de los niños es ciego), es decir, 
nos muestra la falsa gemelidad que existe en nuestra sociedad pues 




miremos a donde miremos, todo lo que nos rodea es un burdo intento 
de crear dobles, como si cada uno de nosotros soñara con tener un 
gemelo con el que compartir y fusionar sus más íntimos recuerdos, 
pensamientos, ilusiones y porqué no, sus creaciones. 
 
 
Francisco Ruiz de Infante. El Reformatorio - Falsos Gemelos (1992) 
Fotografía (detalle de la instalación audiovisual) 








No nos engañemos: Lo real es un 
concepto en crisis desde hace 
unos años. Los falsos 
documentales o las imágenes 
retocadas forman parte de la larga 
lista de medias verdades que 
circulan entre lo real, salpicando a 
ese otro mundo no menos ilusorio 





 Leandro Erlich146  es un artista argentino que intenta crear en 
sus instalaciones una realidad paralela surgida de la manipulación del 
espacio físico y a través de la simulación de situaciones cotidianas. Es 
un desafío, a toda regla para la vista del espectador que hace que se 
cuestione si lo que está viendo es real.  
 
 Desde sus inicios y en casi todas sus instalaciones como en La 
pileta de 1999 o en El Salón de 1998, este artista intenta confundir al 
espectador creándole falsas ilusiones, introduciéndole en un mundo 
utópico en donde el reflejo y el concepto del doble tiene un papel 
fundamental 




 En su primera exposición individual en España, La Torre del 
2008, construye e instala en Patio de Nouvel, un alto edificio 
compuesto por ventanas, pasillos y un juego de espejos y 
perspectivas a modo de metáfora de lo transitorio haciendo al público 
interactuar con ella. El visitante situado en la parte baja del edificio 
puede observar qué sucede en la parte superior, y viceversa. Por otro 
lado, las personas que se encuentran en el interior de la instalación 
parecen flotar a los ojos de aquellas que miran desde fuera por las 
ventanas. 
 
 Pero es en. El Salón de 1998, donde Erlich deja patente su 
atracción casi enfermiza por los juegos especulares, mostrando un 
"living" cuya pared presenta dos aberturas, siendo una de ellas un 
espejo que refleja la habitación mientras que la otra es una ventana 
que muestra, en el extremo opuesto, una habitación exactamente 
igual pero invertida, en donde la imagen del espectador no aparece 
reflejada. Hace visible lo inexistente creando un mundo paralelo en 
donde la realidad y la representación se confunden. El artista creador 
 
Leandro Erlich: La Torre (2007) 
Museo Nacional Centro de Arte Reina Sofía, Madrid. 
Fotografía (detalle de la instalación) 
 




es anulado para dar protagonismo al espectador. El gemelo original 
(artista y realidad) "muere" para dar cabida a su "clon virtual" 
(espectador y obra de arte). 
 
 Es por tanto imposible la unión de idénticos como la existencia 
de ambos a la vez, puesto que es necesaria la desaparición de uno 
para que surja el otro. 
 
Leandro Erlich: El Salón (1998) 
Colección FNAC, Francia 
Fotografía (detalle de la instalación audiovisual) 




3.2.3.3.- “The Dark Mirror” 
 
Muchos artistas a semejanza de un esquizofrénico, en un único 
cuerpo han asumido otras identidades, representando al individuo 
desdoblado, multiplicado, disfrazado y metamorfoseado, provocando 
con la ayuda de las nuevas tecnologías, identidades artificiales, 
virtuales y anónimas, tan en boga en nuestros días. 
 
Según Nerval147, El hombre es doble. Es decir, para él, la 
identidad propia y ajena era un desdoblamiento apto a veces para 
indefinidas resonancias y disfraces tal como escribió J.P Richard en 
Poésie et profondeur.  
 
En muchos campos, ya sea 
el cine, el teatro, en literatura…, 
uno de los recursos más habituales 
para representar ese 
desdoblamiento, esa dualidad 
como conflicto entre dos 
naturalezas opuestas, han sido el 
espejo-reflejo y el de  los hermanos 
gemelos, en donde uno suele ser el 
apacible, el sensible, el soñador…, 
mientras que el otro es el feroz, el 
frío y calculador. Esta confrontación 
de opuestos a través de los 
hermanos gemelos se puede apreciar perfectamente en el fabuloso 
thriller A través del Espejo148 de Robert Siodmak en donde se crea 
una atmósfera inquietante e hipnótica para hablarnos de un asesinato 
 
A través del Espejo 
Robert Siodmak 




pasional que podría ser el crimen perfecto, puesto que no se sabe 
quién de las hermanas es la asesina. 
 
De nuevo los gemelos, el espejo y su reflejo para mostrarnos 
una vez más ese juego de la complicidad dual, del poder de la mirada, 
del diálogo permanente y del recorrido de ida y vuelta entre el interior 
y el exterior, de la unión de contrarios y semejantes.  
 
 El director nos sumerge en un mundo de confusiones y de 
identidades asumidas, en donde las protagonistas se hacen pasar una 
por la otra sin que nadie se de cuenta, llegando incluso a que la propia 
asesina es incapaz de saber realmente quién es, quizás por una 
desesperada necesidad de ser la otra, su semejante o tal vez por el 






Fotogramas del film A través del Espejo 
 




Sin embargo, ambas personalidades son opuestas: Terry 
siente celos de su hermana Ruth, la cual es más dulce y débil, y es 
amada por todos, por lo que la atormenta con la idea de que puede 
estar volviéndose loca. Esta rivalidad es verificada por la rica simetría 
de espejos, empleada ya desde los primeros planos al comienzo de la 
película: en el living de un pequeño apartamento se destaca en el 
centro de la escena un espejo quebrado y después se nos muestra el 
cuerpo de un hombre muerto en el suelo; hasta las imágenes 
repetidas de Terry en el espejo de  la habitación la cual se nos 
muestra más ampliada, repetida y centrada, mientras que 
generalmente la de Ruth a parece en los laterales del espejo y 
empequeñecida. El espejo en este film, es un recurso muy utilizado 
para reforzar el fenómeno de lo doble y como sinónimo de muerte y 
locura, por lo que también es muy recurrente su formulación en los 
diálogos: el psicólogo Elliot en la realización de uno de sus tests le 
dice a Ruth:  
 
- Te diré una palabra y tu responderás lo primero que se te 
ocurra: 
- Médico: Espejo. 
- Paciente: Muerte. 
 
El psicólogo repite el proceso con Terry: 
 
- Médico: Muerte. 
- Paciente: Espejo. 
 
Este empleo de los gemelos para expresar dos identidades 
opuestas pero complementarias tal vez deriva de las tradiciones 
primitivas y mitológicas, en donde el sentido simbólico más general 




que se les ha otorgado es para uno el alma, lo inmortal y para el otro 
lo físico, la porción mortal; uno encarna el bien mientras que el otro el 
mal, siempre apareciendo como enemigos mortales como es el caso 
del origen del mito egipcio de Osiris y Set o el mito persa de Ahura 




3.3.- UNICIDAD DE LOS IDÉNTICOS 
 
¿Vemos a un gemelo sin su gemelo? 
 
A los gemelos/as se nos identifica como tales cuando se tiene 
noción de nosotros/as, es decir, de la existencia de dos individuos tan 
iguales que en un primer momento pocos son capaces de descifrar 
quien de los/as dos hermanos/as es. Muchas son las veces en que si 
somos vistos/as por separado, muchos son los que tras intentar 
exprimirse el seso y hacer innumerables conjeturas, se ven incapaces 
de distinguir a cuál de los/as hermanos/as ha visto en realidad, o al 
menos saberlo con seguridad. 
 
Sin embargo cuando se carece del conocimiento  de la 
existencia de un doble, una réplica, un/a gemelo/a, es cuando a cara 
de todos somos un individuo más. Dejamos de ser el “otro” para 
convertirnos en originales y únicos, liberados/as de las cadenas que 
nos unen a nuestro igual. 
 




Muchos son, sin embargo, los que han envidiado esa cualidad 
de los gemelos y muchos son los que han intentado imitarla tanto en 
el arte como en nuestra realidad más cotidiana.  
 
Según Lawrence Wright en su libro Gemelos, el estudio de los 
gemelos como unión de semejantes, es esencial para comprender 
nuestra identidad individual. Identidad como concepto claro  y nítido 








3.3.1.1.- César A. Miranda Torre 
 
Otra manera de enfocar o de interpretar este mundo de los 
gemelos, de las dobles identidades es a través de algunas de las 
obras del artista asturiano César Miranda150 puesto que trata estos 
temas inspirado en la imagen y personalidad de sus hijas gemelas. 
 
En su etapa figurativa, como motivo que centra las composiciones 
inundadas por un entresijo de signos en la que la preocupación por la 
simetría se manifiesta en el enfrentamiento de figuras dobles y como 
emblemas integrados en la bidimensionalidad de una atmósfera 
eminentemente decorativa, se encuentra el cuadro Retrato de 
Vanesa-Dualidad realizado en 1982.  




Según el propio artista, en este cuadro el referente es la doble 
personalidad de Vanesa: una oculta y otra superficial 151 
 
 
César A Miranda Torre :Retrato de Vanesa-Dualidad, 1982 
Acrílicos sobre lienzo200x150 cm 
 
 
La superficial es representada a través de la figura de Vanesa 
de modo hiperrealista, como si de un reflejo en el espejo o una 
fotografía se tratara. 
 
 Sin embargo su personalidad oculta es presentada como una 
insinuación de la figura de la niña a través de manchas de color 
(recurso este, muy representativo del artista que lo maneja con un 
dominio y una majestuosidad asombrosa). Es como si fuera su reflejo, 
su sombra. Una sombra independiente, con vida propia pero que está 




unida irremediablemente y de por vida a esa fachada, a esa figura de 
carne y hueso, tal y como sucede con la sombra del mítico cuento de 
Peter Pan. Un doble con el que rivaliza en ocasiones pero al que 
necesita para formar una unidad sólida y bien definida. 
 
 Mediante estas dos figuras el pintor ha intentado reflejar esa 
dualidad que ha ido observando a lo largo de los pocos años de 
convivencia con sus hijas gemelas y que se traducen, por un lado en 
una inocencia y en una belleza infantil y por otro en una picardía y un 
lenguaje ininteligible que sólo es compartido por su hermana gemela 
Verónica. 
 
 Se podría concluir afirmando que la obra funcionaría, a los ojos 
del espectador, como un espejo en el que una parte deja ver lo 
superficial de Vanesa y en la otra, el lado oculto de su personalidad. 
Sin embargo no acaba aquí este pequeño análisis, puesto que la 
representada al tener una hermana gemela, una igual en apariencia,  
el  espectador jamás sabrá quien es la representada o al menos 
siempre tendrá esa duda, puesto que el artista bien pudo haber 
representado a ambas aunque en el título de la obra sólo aparezca el 
nombre de una de las hermanas.  
 
Si nos adentramos un poco más en este aspecto de 
ambigüedad y engaño analizando la personalidad de ambas 
hermanas podemos comprobar que, como ocurre en la mayoría de los 
gemelos, una es más reposada, estable, tranquila que bien se podría 
identificar con esa manera de representar su figura de forma 
hiperrealista, mientras que la otra es más inquieta, nerviosa, 
vivaracha, alegre… que tan bien se podría identificar con esas 
manchas de color dinámicas y vigorosas de la otra figura. Además el 




aparente reflejo jamás podría serlo puesto que la figura no se reflejaría 
de ese modo en la superficie especular, entonces ¿realmente están 
representadas ambas niñas?  
 
Otro posible engaño puede ser que César nos quisiera mostrar 
a ambas pero de otra forma más sutil. A una mediante la forma 
pictórica y a la otra a través de la palabra, es decir, a través del 
nombre.  
 
Estas son algunas de las múltiples versiones que se pueden aplicar a 
esta obra tal y como ocurre con la simbología del espejo, en donde la 
dualidad, la duplicidad, las ambigüedades y los engaños forman parte 
de ellos mismos. 
 
Versiones que nunca sabremos si son ciertas o no, puesto que 
el pintor asturiano nada nos aclara y tan sólo sonríe  cuando le 
preguntamos por esas otras visiones, por ese mundo de engaños que 
envuelve la obra. Aquí de nuevo, la unicidad de los dobles, de los 
semejantes. 
 
Esta no es su única obra acerca de la dualidad y del mundo de 
las gemelas. Así tenemos los retratos llenos de gestualidad y 
dinamismo que realizó en 1981: Verónica y Vanesa. Ambas 
hermanas están  pintadas de cuerpo entero pero en dos posiciones 
distintas: Vanesa caminando y Verónica sentada. Aquí de nuevo la 
incógnita de saber si realmente es la misma en momentos distintos o 
son dos. 
 





Esta no es su única obra acerca de la dualidad y del mundo de 
las gemelas. Así tenemos los retratos llenos de gestualidad y 
dinamismo que realizó en 1981: Verónica y Vanesa. Ambas 
hermanas están  pintadas de cuerpo entero pero en dos posiciones 
distintas: Vanesa caminando y Verónica sentada. Aquí de nuevo la 
incógnita de saber si realmente es la misma en momentos distintos o 
son dos. 
 
Siguiendo este esquema binario donde los iguales coinciden y 
se confunden para crear una unidad, también tenemos los Retratos 
de Verónica y Vanesa de 1982. Aquí el artista vuelve a trabajar con 
las imágenes dobles en un cuadro fragmentado en nueve espacios 
distintos (que ironía precisamente el número astrológico de ambas 
hermanas). En cada espacio aparece representada fragmentos, tanto 
físicos como psíquicos, de una de las gemelas tratadas pictóricamente  
de muy diversas maneras. Es como si cada fragmento fuera un lugar, 
 
César A Miranda Torre:  
Vanesa, 1981 / Verónica, 1981.  
Técnica mixta: pastel y lápices de color. 50x70cm 




un mundo distinto que se unen conformando un todo. Así los límites 
del cuadro encierran dobles como la placenta a los gemelos.  
 
 Y para concluir se analizará a continuación otro de los cuadros 
realizados por César y que sigue esta línea de los retratos: Retrato de 
Verónica de 1982, que al igual que Retrato de Vanesa-Dualidad 
(1982), las figuras están realizadas de forma casi hiperrealista 
contrastando con un fondo aparentemente inacabado pero muy 
gestual, colorista y expresionista (características que se mantendrán a 
lo largo de toda su trayectoria artística), sobre lo cual el artista nos 
afirma: 
 
El subconsciente me ha invitado a dejar la obra inacabada 
como respuesta inconsciente y autómata a la falta en el cuadro de la 
representación de la otra parte, de su hermana. Este cuadro es el 
 
César A Miranda Torre :Retrato de Verónica, 1982 
Acrílicos sobre lienzo. 200x130 cm 




único en el que sólo aparece una figura solitaria. Es curioso que a 
pesar de que el título especifica quién es de las dos hermanas, en la 
exposición constantemente me preguntaban si realmente era Verónica 
o el título era un engaño, pues muchos afirmaban creer ver a Vanesa 




3.3.1.2.- Robert Rauschenber 
 
En 1957 Robert Rauschenberg153 creó las piezas gemelas 




Factum I, 1957 
Técnica Mixta 155,9 x 90,2 cm 
Museo de Arte Moderno de N.Y 
Factum II, 1957 
Técnica Mixta 155,9 x 90,2 cm 
Museo de Arte Moderno de N.Y 
 




Estas piezas de collage, casi idénticas entre si, imitan 
irónicamente la genuina gestualidad del expresionismo abstracto, pero 
ejecutadas perfectamente de la misma forma. 
 
En ambos cuadros aparecen idénticas pinceladas y goteos que 
deberían ser espontáneos e irrepetibles en contraste con la rigidez 
geométrica de la letra T. 
 
También podemos observar en la parte superior de cada obra, 
dos árboles y en la inferior dos fotografías de un edificio en llamas. El 
doble repetido una y otra vez. 
 
Repitiéndose así mismo, Rauschenberg, convirtió su ejercicio 
de pintor en un acto performativo en donde quería demostrar que el 
arte es una mezcla de sentimientos y raciocinio aunque a la vez se 
preguntaba si la obra de arte podría ser algo único y que no podría ser 
repetida o todo lo contrario. 
 
Así pues, son piezas que muestran claramente un modo de  
repetición (…) generando un extrañamiento similar al que ocurre ante 
la sincronía, ante espejos o mellizos.  
 
Pero en su intento de crear una copia, el artista genera de 
nuevo una obra de arte única puesto que a diferencia de una copia 
real, se aprecian distintos matices de colores, texturas, proporciones... 
casi imperceptibles, que las hace únicas. 
 




3.3.1.3.- Ángel Garraza 
 
 El mundo del arte, en innumerables ocasiones ha sucumbido a 
la representación de la dualidad, entendida e interpretada esta como 
concepción según la cual, la mente y la materia son dos entidades 
distintas154, es decir, como un diálogo o confrontación de opuestos o de 
idénticos aparentes, en donde se intenta reflejar o reflexionar sobre la 
complejidad de las relaciones humanas. Así en la obra 
Contemplados155 del artista Ángel Garraza  las formas, que siempre 
aparecen en parejas, se entrelazan y conversan, se miran y se reflejan 
y siempre contrastadas cromáticamente, es decir, como dos gemelos 
que se miran desde el otro lado del espejo, que se comunican y se 
complementan en una complicidad aparente. 
 
Sin embargo este es uno de los pocos artistas que ha 
reconocido que en esta obra ha tratado de hablar de lo que conoce 
Ángel Garraza: Contemplados, 2003 
Técnica mixta 




pero no comprende156, es decir, trata del “alter ego”, de la dualidad, 
conceptos que a todos nos parecen tan cercanos, pero que no 
comprende por entero puesto que carece de un doble hecho de su 




3.3.1.4.- Ana Patricia Palacios  
 
La gemelidad y el fenómeno de lo doble en los seres humanos 
ha sido tratado en innumerables ocasiones dentro del ámbito artístico, 
tal como se puede apreciar en la obra de Ana Patricia Palacios, que 
con sus  figuras femeninas, tan iguales como si de múltiples gemelas 
se tratara – Boxeadoras, Geishas, Dualidad – trata de mostrar la 
dualidad de la mujer, en donde el cuerpo femenino, según escribió 
Imelda Ramírez para el catálogo A puño limpio (Galería Diners), se 
presenta  como un campo de experiencias y de presencias múltiples, 
(…) el cuerpo como dobles de los dobles, en lucha permanente y 
cotidiana por su propia identidad. 
 
 Cabe pensar que el cuerpo es lo más próximo e inmediato al 
mundo a pesar de que no lo vemos completo de forma directa, tan 
sólo lo contemplamos en un espejo, y la imagen que nos revela es 
variable, pues depende de la luz, de la mirada, y además, aquel a 
quien vemos es zurdo en el caso de que seamos diestros y viceversa. 
El cuerpo reflejado es nuestro cuerpo gemelo. 





 Se podría afirmar que cada individuo está formado por dos 
gemelos, uno es el cuerpo y el otro el intelecto o alma, que a veces 
coexisten  en armonía y otras veces y por desgracia en su mayoría, se 
enfrentan en una batalla cruel y desmedida. 
 
 Es por eso que a pesar de la creencia de que el cuerpo nos 
revela nuestra identidad sexual, sabemos de muchos casos en los que 
el cuerpo no se identifica con la persona y necesita de una operación 
o una “máscara” para satisfacer esa necesidad de conexión entre 
mente y cuerpo. Otro caso, es el de la anorexia. Los “gemelos” están 
enfrentados, pero ¿siempre es el cuerpo quien sufre las 
consecuencias de las demencias del otro o por el contrario es el alma 
que ha sido corrompido por el cuerpo pues es el que está en contacto 




Ana Patricia Palacios: 
Dualidad VI, 2003 
Ana Patricia Palacios: 
 Boxeadoras: 
A puño limpio V, 2003 




 Como vemos, en innumerables ocasiones se ha tomado al 
cuerpo y en especial al femenino, como algo maligno, sucio e inmoral 
precisamente por su cercanía al mundo terrenal, por ser objeto de 
atracción y seducción y porque en él se reflejan todas las inmundicias 
y vejaciones a que es sometido. 
 
 He aquí un dicho musulmán que refleja lo explicado:  
 
En su oscuridad, el cuerpo es como la espalda de espejo, en 








3.3.2.1.- Josep y Ramón Moscardó 
 
 Los Moscardó son dos (Josep y Ramón), hermanos gemelos y 
pintores ambos. Nacieron, jugaron y estudiaron a la vez, expusieron al 
mismo tiempo y sus vidas van unidas, pero con particularidades 
propias. 
 
En muchos aspectos son iguales principalmente los personales 
y físicos pero en sus obras aunque ellos mismos lo nieguen, también 
se observan grandes similitudes especialmente en la temática y en la 
utilización de colores intensos. Ambos se desvelan como pintores que 




saben representar algo que va más allá que lo que se percibe a 
primera vista. Describen pero también explican que no todo es el 
momento de observar, sino que conviene hacer la amplia síntesis de 
todo lo vivido y dejar huella de cara a la posteridad.  
 
Josep al igual que su hermano Ramón, utiliza diversas técnicas 
pictóricas tales como el óleo, los acrílicos y la serigrafía en donde 
plasma la intensidad de los colores puros y llenos de luz, así como 
una pincelada corta y precisa pero llena de energía mediterránea 
 
Además de cuadros también diseña carteles tan parecidos 
técnicamente a los de su hermano que apenas se podría deducir cuál 
de los dos es el autor. Son carteles, en ambos casos, para 
promocionar sus ciudades predilectas tales como Cadaqués o 
Barcelona. En ningún caso son carteles donde los colores y la 
tipografía carecen de personalidad propia, aunque compartida, puesto 
que como si de una obra de arte más se tratara, se impregnan de luz, 




Josep Moscardó Ramón Moscardó 




Joseph Moscardó nació en 1953 en Barcelona y estudió en la 
Escuela Superior de Bellas Artes Sant Jordi y en la Escuela Llotja de 
Barcelona. 
 
Es un artista que se define como un pintor hedonista pues 
disfruta pintar y ver cómo los que contemplan y compran sus obras 
encuentran placer al observarlas. 
 
También se considera un creador mediterráneo, idea que 
queda reflejada en su pintura, en los temas, en el tratamiento de la 
luz, en la intensidad del trazo y en la gama de colores vibrantes donde 
los azules y los verdes intensos son los protagonistas tal y  como se 
percibe en obras como “Mercat de Cadaqués”, “Passeig de Gràcia,” o 
“Sant Sebastià”, aunque también utiliza naranjas, negros, colores 
 
Josep Moscardó. Park Güell.  
Cartel 1999 
Cartón bidia. 108x63cm 
Ramón Moscardó. Cadaqués.  
Cartel 2005.  
Cartón bidia. 109x70cm 




básicos y el cobalto como color final. Creo que mi afición a un cierto 
cromatismo exuberante se debe a la influencia de la luz mediterránea. 
Pintores como Van Gogh y los fauves empezaron a plasmar en sus 
obras paisajes de un cromatismo violento cuando entraron en contacto 
con la luz del sur de Francia a las orillas del Mediterráneo158, comenta 
el artista. 
 
Josep Moscardó afirma que se siente muy cómodo con la 
figuración. He cambiado un poco la temática, porque al principio 
pintaba bares e interiores, pero se puede decir que mi estilo se ha ido 
afirmando sin grandes sobresaltos159.  
 
Su tema predilecto es el paisaje que, desde los inicios de su 
carrera en 1976 en la Sala Vayreda de Barcelona, constituye su 
principal fuente de inspiración. Pero a diferencia de cualquier 
paisajista, lo suyo no es retratar la naturaleza silvestre o los bosques 
frondosos, sino vistas urbanas con casas habitadas y gente que 
inunda las calles de vida. 
 
Trabaja tanto en su estudio de Barcelona como al aire libre en 
ciudades como Mahón, donde pasa largas temporadas en verano, o 
de Europa creando nuevos y coloridos paisajes urbanos, como el 
Paseo de Gracia de Barcelona, Cadaqués, Nueva York, entre otras 
ciudades: Llevo años viajando con una furgoneta y he pintado en las 
calles de Amsterdam, Londres y París. Incluso he hecho cuadros en 
las calles del famoso barrio de Montmartre donde los turistas me 
compraban la obra allí mismo160.  
 




Según se explica el 
propio artista, pinta tan 
sólo aquellos escenarios 
que le resultan familiares y 
emblemáticos: Yo busco 
rincones donde se nota la 
presencia de la 
arquitectura y al mismo 
tiempo donde encuentro 
un ambiente sugerente. 
Ahora bien, entre todos 
los lugares que he 
pintado, es verdad que 
Barcelona sigue siendo mi 
tema predilecto, porque es donde vivo; y en definitiva uno pinta lo que 
conoce muy bien161. 
 
Josep Moscardó piensa que es muy gratificante poder pintar al 
aire libre porque a la luz del sol y saboreando el instante en el que se 
contempla la ciudad, los colores adquieren una intensidad que 
difícilmente se podría captar días más tarde bajo la luz interior de un 
estudio. 
 
Al igual que los fauvistas162, las pinceladas cargadas de color 
adquieren una gran importancia en sus obras. Son pinceladas 
dinámicas y con una gran fuerza visual y plástica que, aunque no son 
comparables a las del gran artista Van Gogh163, sí que expresan la 




Ramón Moscardó:  5ª Av NYC. 2002.  
Óleo sobre lienzo 55x46cm 




Estos cuadros también se 
caracterizan además de la 
captación de un instante 
determinado, por las 
composiciones amplias que 
abarcan el paisaje en una gran 
panorámica como si de un 
encuadre fotográfico se tratara. A 
mí me gusta retratar todo lo que 
entra en mi campo de visión y me 
molesta si tengo que recortar un 
edificio porque es demasiado alto 
para mi cuadro. A veces hago un 
poco de trampa con la 
perspectiva164, reconoce.  
 
También crea pequeñas y sugerentes obras escultóricas en 
solitario o junto con su gemelo, en donde la unión de los llenos y 
vacíos conforman un volumen espacial que nos recuerda levemente al 
de las obras de Gargallo165 y Julio González166. 
 
Al igual que su hermano gemelo, Ramón Moscardó (Barcelona 
en 1953), estudió en la Escuela de Artes Aplicadas de Barcelona y en 
la Escuela Superior de Bellas Artes de Sant Jordi, donde tuvo como 
tutor al pintor Josep Puigdengolas167. Desde el comienzo, su talento 
como artista fue reconocido, y a los 23 años ya empezó a ganar 
premios por sus obras. J. Moscardó al igual que su hermano capta la 
esencia de los lugares y de la gente siguiendo el estilo de los 
impresionistas168, con unas virtuosas pinceladas mediante las cuales 
la luz, el movimiento y los colores parecen bailar al unísono sobre el 
 
Josep Moscardó: Ramblas.  
Serigrafía 112x76cm 




lienzo. Al mismo tiempo, la imaginación del artista transforma la 
realidad según sus paisajes preferidos y sus temas personales, dando 
forma a nuevas perspectivas con una habilidad sorprendente. Durante 
los últimos veinticinco años, la reconocida Sala Parés de Barcelona ha 
expuesto su obra y la de su hermano, y participando además en 
numerosas exposiciones, tanto individuales como colectivas, en varias 
localidades de España y Francia, así como en Hong Kong y Londres.  
 
En sus últimas exposiciones presenta variedad de formatos 
que demuestran la amplitud de sus amores por Barcelona, Cadaqués 
y Begur. Unas son obras panorámicas, vistas desde arriba (Barcelona 
desde el Tibidabo con las atracciones en primer plano y la inmensidad 
de las plazas, calles y casas al fondo) y en otras recrea escenas más 
detallistas (cafés y casas abarrocadas, restaurantes vacíos y vistas 





Ramón Moscardó: La modelo.  
Óleo sobre tela.55x46cm 
 
Josep Moscardó: Figura a la fresca. 
Óleo sobre tela 55x46cm 








¿A qué haríais un monumento? 
F.R.: A la inconsciencia. A la 





Los gemelos Roscubas170 (Palma de Mallorca, 1953) son los 
primeros hermanos artistas que firman uniendo para siempre los 
apellidos de sus dos progenitores (hoy en día todos sus hermanos 
también firman Roscubas y no Ros Cubas). Estos hermanos realizan 
un arte interactivo, irónico, expresionista y para todos los gustos, 
donde el elitismo no tiene cabida. Nuestra obra es bastante popular -
señala Fernando Roscubas- y busca la participación del público, no 
creemos en el arte elitista, no tiene sentido el arte sólo para unos 
pocos171. 
 
Desde pequeños han convivido con el arte puesto que 
crecieron viendo a su padre pintar acuarelas, y de forma autodidacta y 
natural empezaron a crear obras conjuntamente: Enseguida nos 
entendemos con pocas palabras, nos complementamos muy bien 
aunque seamos muy diferentes, explican. Aunque creamos juntos, 
cada uno tiene su vida independiente, y si alguno quiere hacer algo 
por separado, no tenemos problema172. Trabajar por separado les 
gusta, pero menos: Lo que sí hemos notado es que trabajando juntos 




es como mejor nos hemos encontrado con la obra y mejores 




Vicente Roscubas Fernando Roscubas 
 
Su trayectoria en común, iniciada hace 36 años, consiste 
principalmente en varias esculturas y en grandes instalaciones 
integradas por numerosos elementos tan similares como ellos 
mismos. Obras de arte en donde los hermanos juegan con los colores 
llamativos, la acumulación, la repetición, la superposición de imágenes 
y las dobles, triples e incluso cuádruples lecturas.  
 
A mediados de los 70, los hermanos Roscubas, Vicente 
Ameztoy174, Andrés Nagel175 o Iván Zulueta176 pertenecen a una nueva 
generación en busca de un cambio formal y de contenido creando un 
arte irónico, provocador e irreverente que cuestionaba tanto las 
creaciones anteriores como las referencias políticas: Había una 
Escuela Vasca que era muy formalista, la de Oteiza y Chillida. Ante 
eso, queríamos plantear algo mucho más liviano, romper esos moldes. 
De esta época son las esculturas Super Héroe Euskalduntzari, 
Madame Bricolage o Patxi Urrutikoetxea.  




En la década de los años 80 y comienzos de los 90, los 
Roscubas deciden retirarse de las grandes ferias de arte pues no eran  
lo que ellos esperaban. Durante 1974-1981 y 1993-1999 cada uno de 
ellos se dedica a trabajar por su cuenta  aunque siguen exponiendo 
conjuntamente (firman indistintamente las piezas expuestas o 
diferenciando de manera expresa la actuación individual de cada uno). 
 
  Su obra es amplia y variada (cuadros, esculturas e 
instalaciones) y marcada buena parte de ella por el echo de ser 
gemelos e influenciada por el Pop Art177, el Minimalismo y el 
Expresionismo178.  
 
En ella se percibe su gran dominio de múltiples y nuevos 
materiales industriales que les hacen ser pioneros dentro del 
panorama artístico. En cualquier caso, son propuestas que se 
caracterizan por una preocupación tanto de la ejecución técnica, del 
aspecto artesanal como de un impecable acabado.  
 
En esta instalación los Roscubas comparten imaginario por lo 
que no les ha resultado nada difícil decidir las piezas para crearla: Los 
dos conocemos las mismas imágenes enseguida nos ponemos de 
acuerdo179. 
 
En la exposición Convergencia y Pluralidad180 los hermanos 
Fernando y Vicente Roscubas hablan de los problemas de la vida 
cotidiana y hacen referencias a la historia del arte desde el humor y la 
ironía (problemas como el flujo de inmigrantes y su desesperada 
situación o la hegemonía de los mass-media en nuestra sociedad). 




En esta obra encontramos retratos en óleo sobre madera de 
personas africanas que informan al espectador sobre su presencia 
entre nosotros y su porvenir incierto; collages realizados con recortes 
de anuncios publicitarios que proponen una reflexión sobre nuestro 
paisaje cotidiano; acuarelas sobre escayola de flores y figuras 
femeninas que nos regalan una visión más placentera y alegre de la 
vida y esculturas de cabezas negras de poliéster colocadas en 
distintas posiciones, 
aluden a la transitoriedad 
de las vidas de los 
inmigrantes. 
 
De todas ellas se 
podría destacar la pieza 
Los aliados deben ir en 
armonía (1997-98), en la 
cual se puede observar 
un conjunto de catorce 
cabezas realizadas en 
okume de color rosado y 
pintadas con acrílico. Es 
una obra que camina 
entre lo artesanal y lo 
tecnológico puesto que 
aunque su aspecto acabado parece realizado de forma artesanal, 
cada una de estas cabezas están calculadas y proyectadas en el 
ordenador obteniendo la superposición de numerosas láminas de 
madera cuya sección es parecida a las curvas de nivel de un mapa 
topográfico. Estas cabezas también muestran cierto parecido con 
 
Los aliados deben ir en armonía, 1997-98 
Okume y acrílicos 




algunos de los trabajos de finales de los sesenta del escultor 
norteamericano Robert Mallary181. 
 
  La exposición Punto ciego (secret sex),182 del 2009, muestra 
un tema que los hermanos nunca habían tratado, el erotismo como 
amor apasionado y unido al deseo sensual. Una obra que habla de lo 
erótico desde muchos planos porque según los Roscubas, la vida 
tiene numerosas perspectivas. Así pues, esta instalación se divide en 
tres partes bien diferenciadas: la primera muestra imágenes de 
seducción (masculino-femenino) reconstruidas a partir de fragmentos 
de imágenes eróticas de los años 50 y 60 que invitan a pensar en el 
secreto, en la intimidad de cada uno. La segunda parte se compone 
de dos objetos que ofrecen la obscenidad de la marca y la publicidad, 
y una tercera que lleva por título SMS y que consta de varios espejos, 
 
Los hermanos Vicente y Fernando Roscubas, ante los espejos de su obra en la 
galería Trayecto: SMS.2009.  
Detalle de la Instalación 
 




una peana y varias barritas de pintalabios, que permiten al público 
interactuar con el conjunto, invitando a la ilusión, a la fantasía, al 
juego: una serie de espejos y objetos de cosmética sirven de reclamo 




3.3.2.3.- Manuel Pedro y Miguel Pablo Rosado 
Los Rosado (San Fernando, Cádiz. 1971) son otra pareja de 
gemelos artistas que viven y trabajan en Sevilla bajo el nombre de 
MP&MP Rosado183. Entre 1989 y 1994 estudiaron en la Facultad de 
Bellas Artes de la Universidad de Sevilla y en 1994-1995 en la “School 
of Fine Arts” de Atenas.  
 
Sus obras se caracterizan por la utilización de diversos medios 








su mayoría, grandes instalaciones con un fuerte carácter 
escenográfico y cargadas de referencias estéticas que van desde la 
tradición barroca española, tan presente en Andalucía, hasta el arte 
contemporáneo, sin olvidar la literatura, la música o el cine. La 
búsqueda de la identidad, la repetición, la representación de ellos 
mismos multiplicados o duplicados está reforzada por su condición de 
gemelos y es una constante en su obra. Ellos mismos comentan que 
en todas sus creaciones están repitiendo algo, el yo interior, 
problemas psíquicos... las piezas dan un poco de grima, quizás por el 
color, por lo grotesco o monstruoso, donde uno es la parte negativa 
del otro, etcétera, son cosas que las has pensado en su momento y 
ahora salen como ideas. No nos limitamos a conceptos como puedan 
ser el doble o la sombra. El absurdo también nos interesa, por ejemplo 
las piezas que tiramos por el suelo o en las paredes, no se sabe si es 
por accidente o no. Buscamos la confusión, jugar con dos personas 
diferentes pero también con la misma en dos momentos o secuencias 
determinadas. 
 
 Si nos paramos a analizar brevemente algunas de sus obras 
vemos como sus personajes, que a menudo son ellos mismos, 
aparecen en situaciones que tanto hacen referencia a su naturaleza 
doble como se relacionan con sorprendentes espacios 
arquitectónicos, lo que acentúa la extrañeza de las situaciones 
creadas. 
 
Así pues en Trabajos Verticales (2004) vemos escenografías 
creadas con esculturas de resina, madera y telas que ofrecen un 
complejo desarrollo desorganizativo que dispone a los personajes por 
suelos, techos, paredes o los suspende en cables, en un absurdo 
posicionamiento que recrea ese lado cómico de la existencia en la que 




el individuo se siente mediatizado por una realidad abrumadora en la 
que el entorno juega un papel determinante creando una enigmática 
escena en la que la acción de un individuo queda suspendida en un 
momento crítico que suscita en el espectador desconcierto y por lo 
tanto múltiples preguntas: ¿quién es?, ¿cómo ha llegado hasta 
aquí?... Son figuras que nos recuerdan a ellos mismos y a diferencia 
de otras obras sus rostros no se perciben con claridad puesto que 




Instalación (detalle). 2004 




Ventanas iluminadas (2005) es una instalación concebida de 
forma específica para el paseo de entrada del Monasterio de la 
Cartuja de Sevilla (sede del Centro Andaluz de Arte Contemporáneo 
desde 1997). Para construir esta obra los MP & MP Rosado han 
utilizado  distintos materiales especialmente papel y madera y formas 
(cajas, bloques) muy simples que 
por su calidad abstracta permiten 
sugerir un mayor grado de 
fantasía e imaginación. Crean 
once fragmentos de casas con 
una o varias ventanas; unas 
están huecas y cegadas, otras 
tienen espejos o cortinas y 
algunas están abiertas y se 
iluminan cuando el sol se pone, y 
las sitúan en las copas de otros 
tantos árboles y cada árbol 
representa un bloque de pisos de 
una ciudad anónima. Su objetivo 
es crear una escenografía fluctuante -pues se va transformando con el 
paso de las horas- que representa un mundo aparentemente vacío 
pero repleto de presencias invisibles. Las ventanas como lugares 
fronterizos, límites inestables y frágiles entre el interior y el exterior, el 
nosotros y el vosotros, el exhibicionismo y el ocultamiento, lo público y 
lo privado. 
 
A modo de metonimia -la parte por el todo-, Ventanas 
iluminadas presenta fragmentos  de una ciudad anónima, dejando 
que el espectador reconstruya las historias que esas ventanas ocultan 
a partir de sus propios miedos y deseos.  
 
Ventanas iluminadas. 
Instalación (detalle).  2005 




En Invasión lenta (2007) observamos cómo un fragmento de 
un espacio interior se ve invadido por otro exterior: las aguas van 
inundando lentamente la habitación fundiéndose con ella y creando un 
único espacio tan singular como desconcertante. Así pues, esta obra 
tiene claras referencias al surrealismo de Magritte184 
Los artistas MP & MP Rosado aseguran que trabajar juntos les 
encanta y nunca les ha ocasionado ningún tipo de problema: Lo 
importante es tener el mismo concepto de la obra. Por ejemplo, 
tuvimos claro que no queríamos mostrar al personaje de Dorian Gray 
directamente, sino acercarnos a los escenarios donde se podría haber 
desarrollado la historia. Y a la hora de pintar tampoco hay peleas, 
porque uno es zurdo y el otro diestro185, comentan entre risas los 
hermanos. 
 
Como ellos mismos puntualizan, el hecho de ser gemelos ha 
sido el factor clave y decisivo para aceptar el encargo de ilustrar la 
 
Invasión Lenta .(Detalle) 2007 
Pintura, oilstick e impresión digital sobre papel  200 x 220 cm 
 




famosa obra de Oscar Wilde “El Retrato de Dorian Gray”: Por nuestra 
condición, siempre nos ha atraído el tema de la identidad y la 
dualidad. En esta obra de Oscar Wilde están muy presentes, así que 
nos pareció perfecto para nosotros186.  
 
Así  pues, en las 41 ilustraciones que han realizado estos 
artistas, podemos observar calaveras sobre una mesa o en el suelo, 
plantas que se descomponen, repeticiones de varios cuchillos, 
paisajes siniestros, juegos de luces y sombras, que nos hacen 
estremecer y a la vez involucrarnos en ese mundo de irrealidades y 





Portada del Libro El retrato de Dorian Gray ilustrado 
por los MP&MP Rosado en 2008 




3.3.2.4.- Josep y Pere Santilari 
 
 
Pasé la mili haciendo retratos a los mandos, fue fantástico. 
Empecé pintando el retrato del Rey con una foto que me entregaron 
(…). Al final tenía a todos los mandos detrás mirando cómo lo hacía. 
Ja, ja. Me encargaron mucho trabajo y pasó una cosa que no hemos 
contado nunca (…) el capitán me pidió el retrato de su mujer y como 
no tenía tiempo le mandé la foto a Josep, que estaba en Barcelona, y 
él lo hizo, aunque lo firmé yo. El capitán se va a enterar ahora (...)187 
 
Los gemelos Santilari188 (Badalona, 1959) son otro caso en el 
mundo del arte. Dos seres autónomos que pintan como si fueran una 
unidad desde hace ya  50 años: Josep se caracteriza más por pintar 
figuras humanas y Pere por los paisajes pero la fusión de ambos 
 
Josep y Pere Santilari 




origina una temática común que es el bodegón como reflexión sobre la 
realidad y la luz desde un punto de vista contemporáneo y gemelar: A 
lo largo de los años hemos ido quemando etapas, trabajando la figura, 
el bodegón y el paisaje urbano. Creemos que un pintor debe trabajarlo 
absolutamente todo189  
 
Josep y Pere Sant Hilari son hijos de un visitador médico y de 
una mujer con inquietudes culturales que les llevaba a menudo a 
visitar museos (Museu d´Art Modern de Barcelona, Museu Picasso…): 
Teníamos una abuela muy generosa que nos daba dinero, con el que 
íbamos a una numismática a comprar monedas. Después hacíamos 
nuestros propios catálogos dibujándolas190.  
 
En 1981 obtienen la Licenciatura en Bellas Artes por la 
Universidad de Barcelona, guardando en sus mentes algunos 
consejos dados por varios de sus profesores (saber pintar tanto en 
formatos grandes como pequeños, dominar la luz y el color…). 
 
A lo largo de los años también les han ido influyendo varios 
artistas de los cuales absorben los conceptos clave para mejorar en 
sus creaciones artísticas: en sus inicios, la obra del pintor Alvar 
Suñol191 les reveló que el cuadro debe de ser armónico, equilibrado 
cromática y volumétricamente y que atraiga por  su magnetismo. 
También en su viaje a Edimburgo tuvieron otra revelación al 
contemplar un cuadro de Rembrandt192: Sabíamos que los clásicos 
pintaban las figuras con grises, pero no conocíamos la técnica. 
¿Cómo lo conseguían? ¿Qué había que hacer para que una figura 
pintada en blanco y negro, en grisalla, fuera cogiendo color? (…). 
“Pasé una hora ante el cuadro, mentalmente le despojé del color y lo 
dejé en grisalla. Y en todo este proceso capté un detalle importante: 




los ojos y los labios eran el referente que marcaba el color del resto de 
la piel. Por lo tanto, había que pintarlos desde el principio.193 
 
 
Josep Santilari; Sifó I ampolles. 
Óleo sobre lienzo 
 
Los hermanos Santilari conciben el dibujo como la estructura 
base de un cuadro y el color como la expresión anímica del creador, 
mostrando así la riqueza infinita de matices que puede tener una 
misma realidad. 
 
Ellos sintonizan con el realismo, pero dicen estar fuera de 
modas y en la Barcelona posmoderna del diseño encuentran a otros 
de sus ídolos hiperrealistas que son los nietos de Tàpies.  
 
Desde sus inicios, en sus obras llama la atención los efectos 
de luz y de atmósfera, el suave trazo de las pinceladas, el detallismo, 
el color, el esquema compositivo en los bodegones, el 
enmascaramiento de las figuras, el juego realidad/irrealidad a través 




de la difuminación de los objetos y algunas representaciones 
arquitectónicas empleadas como fondo de sus interiores con figuras, 
generando todo ello un mar de armonía, sensualidad y estética 




Josep Santilari: La son, 2004.  
Óleo sobre lienzo. 
 
  
En 1995 realizan una representación amplia y serializada de la 
nueva. Barcelona que supone una novedad dentro del arte puesto que 
era la primera vez que alguien abordaba pictóricamente de forma 
realista y con carácter monográfico, temas arquitectónicos de la 
Barcelona olímpica y postolímpica. 
 




Este nuevo realismo incorpora elementos formales de 
vanguardia como la visión fragmentaria, la aproximación minimalista, 
el gusto por los materiales efímeros, la serialidad o la recreación de 





3.3.2.5.- Jane y Louise Wilson 
Jane y Louise Wilson194 (Gran Bretaña, 1967) conocidas dentro 
del ámbito artístico como "Las hermanas Wilson", son otra pareja de 
artistas gemelas que, aunque estudiaron en centros distintos puesto 
que durante tres años (1986-89) Louise estudió Arte en “Ducan of 
Jordanstone Collage of Art” en Dundee, mientras que Jane cursaba 
Arte en el Politécnico de Newcastle, han estado trabajando juntas 
desde que se introdujeron en el mundo de la creación artística. 
 
Pere Santilari: La ciutat dibuixada I, 2003.  
Óleo sobre lienzo. 
 





Como trabajo final para su graduación presentaron un trabajo 
idéntico que consistía en una serie de fotografías donde se mostraba 
un doble asesinato, el de ellas mismas. Esta impactante obra será la 
primera de otras muchas donde está latente el concepto de la 
multiplicidad de imágenes tan perturbadoras y surrealistas que 
parecen sacadas de de un mundo de pesadillas.  
 
Más tarde, entre 1990 y 1992, se fueron juntas a Londres a 
estudiar “MA fine Art” en el Goldsmiths College.  y en 1993 fueron 
seleccionadas para el premio “Young Artist” de Barclays. En 1996 
participaron en el “Deutscher Akademischer Austauschdienst Berliner 
Kunstlerprogramm”, pero fue a partir de 1995 cuando se les consideró 
miembros de la generación de los Young British Artists (YBA). 
 
 En ámbitos generales la obra de las hermanas Wilson 
se caracteriza por las grandes instalaciones de vídeo y foto-
multipantalla, películas de espacios vivos pequeños, como Bed and 
 
Jane y Louise Wilson 




breakfast habitación, en donde se muestran los efectos del LSD o 
imágenes que ofrecen exóticos espacios arquitectónicos 
institucionales como las plataformas petrolíferas, los archivos de la 
Stasi en Berlín Oriental (el edificio había sido utilizado previamente por 
los nazis y la Rusia de Stalin), las Casas del Parlamento o el Pabellón 
de Apolo en Peterlee, en donde se muestran los miedos y las fobias 
colectivas que estos 
espacios pueden crear o 
han creado (el poder 
está presente 
físicamente en el diseño 
arquitectónico). 
 
Gamma (1999) la cual 
es otra instalación de 
vídeo multipantalla 
filmada en Greenham 
Common (base militar 
estadounidense en 
Berkshire, Inglaterra, 
utilizada como almacén de misiles de crucero durante la Guerra Fría 
en donde se narra, a modo de un documental un tanto surrealista, la 
interpretación personal de la historia de esta base militar. 
 
 Así pues, en esta obra las Wilson evocan con la cámara una 
sensación de opresión, de paranoia y terror impartido por los 
materiales cotidianos de la realidad militar y la perspectiva de una 
guerra nuclear. Filmada en un estilo que combina las películas de 
Hollywood, el melodrama de las noticias en televisión, las secuencias 
 
 
Crawl Space, 1995. Videoinstalación 
 




de vídeo de vigilancia y el cine negro, Gamma envía al espectador a 
un reino desorientador y absorbente. 
  
En la videoinstalción Un servicio gratuito y anónimo 
Monumento (2003), Jane y Louise Wilson, trabajan tanto con la 
multiplicidad de imágenes, de pantallas y superficies proyectables, 
como de posiciones y espacios filmados (fábrica de microchips, niños 
jugando, un lago, un pozo petrolero en la oxidación y el Pabellón de 
Apolo en Peterlee New Town, cerca de Gateshead). 
 
Como se puede apreciar, las obras de estas hermanas se 
caracterizan por plasmar, una y otra vez, espacios múltiples, en 
 
 
Gamma, 1999.  
 Videoinstalación 
 




ocasiones superpuestos, pero siempre desde un punto de vista muy 




3.3.2.6.- Obra personal: justificación y análisis 
comparativo 
 
Normalmente son los “unos”, los que no tienen un doble real, 
físico, los que intentan reflejar, mostrar lo característico de los “dobles” 
como unión de opuestos,  y sin embargo, pocas son las veces en las 
que el concepto de dualidad se muestra como unión de semejantes y 
de una manera más simple y locuaz como es a través de las 
interpretaciones personales de los propios “dobles reales”, de los 
gemelos,  de la copia y su original,  mostrando y utilizando su propia 
imagen clónica para hablarnos de lo que está asociado a ellos, a 
nosotros/as, de lo vivido como tales, movidos por la necesidad de 
mostrar de una manera sutil y diferente lo que ya está en ellos 
mismos, en su aura, en todo lo que hacen pero sin caer en la 
tentación de tener como argumento principal lo doble cayendo una y 
otra vez en los mismos recursos expresivos. 
 
Si vamos más allá, quizás se podría afirmar, apoyándonos en 
esta cita de Unamuno: Eso es lo perfecto, una parejita de gemelos 
(…) que han estado abrazados cuando no sabían nada del mundo195, 
que las creaciones de estos artistas, simplemente por el hecho de 
haber nacido confrontados con su propio reflejo, sean las más 




“perfectas”, pues sus ideas, conceptos, pensamientos se 
complementan. 
 
Podría ser el caso de los hermanos Quay, Maike y Georges 
Kuchar, los Mayles o tal vez los españoles MP & MP Rosado, 
Fernando y Vicente Roscubas, Joseph y Pere Santilari, los Moscardó 
o las gemelas de Newcastle, Jane y Louise Wilson. 
 
Como ya hemos dicho anteriormente, estos artistas no se 
limitan a los conceptos del doble, la sombra o el reflejo, aunque por 
supuesto siempre están presentes, en ocasiones de manera más 
directa y contundente que en otras. 
 
Si nos detenemos en cada una de sus obras podremos 
apreciar que encierran ciertas similitudes como es el hecho que les 
resulte natural crear y compartir el mundo de los reflejos, de la 
identidad compartida. Tal vez, gracias a su condición de gemelos, en 
todas sus creaciones existe una dualidad permanente, en ocasiones 
muy sutil y siempre, cómo no, asociada a la identidad (entendida tanto 
como calidad de idéntico como identificación con el otro), a la rivalidad 
(contemplada como relación de competitividad entre dos sujetos), al 
enfrentamiento, a la complicidad, a la unión, al diálogo, a la 
simultaneidad y a la repetición. Generalmente, estos artistas plantean 
una misma búsqueda, una misma idea, aunque sea desde dos puntos 
de vista aparentemente dispares. Comparten técnicas y crean una 
misma obra, tal como los propios Santilari comentan en la entrevista 
realizada por Margarita Rivière para El País Semanal: Somos dos  
personas, pero una sola obra. 
 




 Tanto en la obra de los Rosado como en las de las Wilson, o 
las de otras tantas parejas de gemelos o de quienes simulan serlo, 
dentro de la cual me introduzco, el autorretrato es un elemento 
constante, es decir, utilizamos nuestra imagen duplicada como parte 
de una estrategia representacional para hablar del individuo, de la 
identidad perdida o simulada, así como de las relaciones con el lugar, 
con el espacio. Son obras con cierto halo narcisista, en donde el 
reflejo es compartido, donde yo soy el otro y el otro soy yo y en 
ocasiones ambos la propia obra de arte. El dos vuelve a ser uno. 
 
Para retratarme he escogido mi rostro. A veces, mi rostro 
mirando a mi rostro196 
 
Las hermanas Jane & Louise Wilson en sus vídeos-
instalaciones-performance, juegan con el simulacro, la realidad 
construida, reutilizada, aludiendo a la alteración de los estados 
mentales a través de lo absurdo, lo violento, lo inquietante pero 
siempre con ciertos guiños burlones y grotescos, como en Gamma 
(1999) en donde las Wilson recrean un lugar donde nada está 
sucediendo ahora y evocan recuerdos perturbadores. En esta 
instalación se percibe una sensación de inquietud y amenaza 
implícita, pero nunca realizada en donde las hermanas, con faldas de 
estilo militar y pulidos zapatos negros, son los únicos personajes de la 
película. Dos seres idénticos unidos por los recuerdos y las imágenes 
compartidas. 
 
También plantean su obra desde dos puntos de vista distintos que se 
unen conformando una sola unidad duplicada, semejante pero nunca 
igual, como ocurre en Doble perspectiva que presentaron en la 
Serpentine Gallery en Londres en 1999 o en Un servicio gratuito y 




anónimo Monumento (2003). Algo parecido sucede al contemplar 
nuestra instalación audiovisual Uvedoble (2001), en donde se 
pretende reflejar dos identidades que podrían ser la misma pero en 
dos estados emocionales distintos. Se recrea una misma situación, 
unos recuerdos compartidos e imágenes que nos identifican 
personalmente pero dentro de los términos de dualidad, similitud, 
repetición, ilusiones, reflejos, reforzado por distintos ruidos de golpes, 
viento, instrumentos... modificados y distorsionados, creando un cierto 
halo de misterio, y con una poética muy personal. Ambos monitores 
están situados uno al lado del otro para que el espectador los pueda 
ver simultáneamente, a modo de hermanos gemelos, puesto que 
algunas de las imágenes se van alternando de una pantalla a otra. 
 
 




Según las propias hermanas Wilson su principal interés, que es 
el mismo que el nuestro, (…) es subrayar dos puntos de vista 
diferentes mediante la proyección simultánea de tomas en cuatro 
pantallas o desde dos perspectivas bien diferenciadas (…), pero 
negando a su vez, al igual que los hermanos Moscardó, que su 
condición de gemelas sea el tema de su obra. Una negación que a 




todas luces parece ser un intento desesperado y absurdo de negar lo 
innegable, una contradicción que de nuevo refleja esa dualidad, esa 
rivalidad entre semejantes. 
 
Otro caso de negación es el de los hermanos gemelos Ramón 
y Josep Moscardó  los cuales y a pesar de que viven y trabajan por 
separado, su forma de pintar, sus obras, son tan parecidas que en 
ocasiones se nos puede hacer harto difícil determinar qué cuadro 
pertenece a quién de los dos. Ambos juegan con el lirismo y el humor, 
dominan el color y la representación figurativa, y combinan la pintura 
catalana influenciada por los Fauvistas y por los artistas de la Escuela 
de París, con el mundo gráfico “underground” catalán y con artistas 
como Mariscal; es decir, fluyen en ambas obras, una visión 
costumbrista e impresionista a la vez que contemporánea de la vida 
urbana. 
 
En general, son obras que pretenden ser una pero que sin 
embargo los propios artistas intentan diferenciar y dividirla en dos. No 
es unión de contrarios sino una unión de semejantes que a su vez 
pretenden inútilmente ser distintas. 
 
Los MP&MP Rosado en La intimidad (2002) y en Trabajos 
verticales (2004), plantean la problemática de la identidad y la falta de 
ella, así como el concepto de lo doble en el arte. Son esculturas-
instalaciones que se mueven entre lo cómico y lo trágico, el simulacro 
y la realidad del mundo al revés.  
 
Los Rosado en ocasiones, al igual que las Wilson, utilizan el 
autorretrato y juegan con la unión de contrarios a través del punto de 
vista de los semejantes. 




En Invasión lenta (2007) también de los Rosado, igualmente se 
aprecia esa búsqueda de la identidad gemelar, una fusión entre el 
interior (habitación) y el exterior (agua), la unión de dos mundos o 
identidades que quieren ser una sola. Una imagen utópica, un poema 
visual que sólo se hace real dentro del mundo de los gemelos. 
Además también aparece una imagen especular, otro referente a la 
dualidad, a la fusión de dos mundos paralelos que al igual que los 
gemelos, conviven en uno sólo en plena armonía y complicidad. 
 
Esta obra alberga ciertas similitudes, no físicas pero sí 
conceptuales, con mi instalación Interior (2002). Esta obra invita al 
espectador a trazar un recorrido impuesto por una espiral de letras 
situadas en el suelo que concluye a los pies de una peana de madera 
rematada por una urna de cristal en cuyo interior se muestra una caja 
de madera con un espejo que refleja lo que está fuera de la urna. 
 
Una vez más el interior físico y mental y el exterior se unifican 
para crear un sólo espacio, un sólo ser. 
 
Dentro del campo de la pintura, entendida esta como la otra cara 
de la sociedad de las tecnologías y las prisas, nos encontramos a los 
hermanos Joseph y Pere Santilari Los gemelos Santilari son dos seres 
autónomos que pintan como si fueran una unidad. Sólo ellos mismos 
son capaces de distinguir lo que hace uno de lo que hace el otro. A 
veces algunos de sus cuadros llevan las dos firmas auque en otras 
ocasiones por la necesidad de ser uno, son firmadas cada una por 
uno de los hermanos. 
 




Son dos cabezas, cuatro ojos y cuatro manos para producir un 
mismo cuadro. 
 
A diferencia de las Wilson y de los Rosado, en sus  pinturas 
realistas no aparecen sus rostros, sus cuerpos clonados, aunque si  
se nos muestran por duplicado, como si de un original y su reflejo se 
tratara, pero que en ningún caso se podría afirmar que uno es la copia 
o la interpretación del otro pues los dos son original y copia a la vez. 
No sólo son clónicos ellos sino también su obra: el mismo gusto, la 
misma idea, técnica compartida, la misma búsqueda de un mundo 
“menos horrible”. Cuadros que son la culminación de una realidad 
compartida y transformada en un lienzo.  
 
Al igual que muchas “parejas” artísticas el hecho de ser 
gemelos les ha marcado y les ha evitado la consabida soledad del 
artista.  
 
(…) porque siempre hemos estado juntos, aunque también 
tenemos amigos por separado (…) nuestra obra es una unidad 
conceptual, compartimos el mismo sentido de la pintura y las mismas 
ideas estéticas197.  
 
Dentro de este mundo de artistas gemelos están  los hermanos  
gemelos Fernando y Vicente Roscubas los cuales se han dado a 
conocer dentro del panorama artístico bilbaíno, ya desde mediados de 
los setenta. Al igual que  al resto de los artistas gemelos analizados 
anteriormente, han sentido la necesidad, y en este caso en concreto 
ya lo han experimentado en carne propia, de trabajar en común pero 
en ocasiones, distinguiendo quién de los dos hizo qué, a través de sus 
firmas o simplemente actuando de forma individual, aunque de 




manera irremediable e inconsciente tal vez, han expuesto sus piezas 
conjuntamente. 
 
Como las Wilson, emplean la ironía y lo absurdo para hacernos 
reflexionar sobre el espacio en que vivimos, sobre el tiempo, las 
repeticiones, los simulacros, los sueños e inquietudes de los gemelos, 
la identidad dual propia y ajena a través de las dicotomías : Dios y Alá, 
norte y sur, venta por correo, Europa y África, (...), emigrar e inmigrar, 
animales y humanos, Europa y Asia, obreros y esclavos, vivir y morir, 
América y América, espíritus y santos, ¿y Oceanía? más un sinfín de 
binomios que resumirían su existencial to be or not to be(...)198. 
 
Dentro de la muestra Convergencia y Pluralidad, a mi 
parecer, la pieza más representativa es Los aliados deben ir en 
armonía (1997-98), la cual muestra la fusión del pasado y del futuro, 
lo artesanal y lo tecnológico, lo sagrado y lo profano. Una fusión esta 
de elementos aparentemente opuestos pero que tienen un origen 
común, la civilización, el hombre, y que provoca en el espectador un 
efecto seductor a la vez que inquietante. 
 
 Al contrario de lo que piensa la mayoría de la gente, como dice 
Juanjo Jambrina en un artículo sobre los artistas gemelos Santilari, 
Eso es lo que piensa el mundo, banalmente, de los gemelos. Que son 
dos, uno más uno199, los gemelos no somos uno más uno, puesto que 
no somos dos seres con origen y personalidad distinta aunque 
similares en nuestro aspecto físico, sino que por el contrario, somos el 
resultado de la división del uno para dar lugar al dos. 
 
Cerrando este capítulo de dualidades que conforman los 
artistas gemelos mencionados anteriormente, se podría introducir mi 




obra, compartida y realizada junto con mi hermana gemela, en donde 
nuestras inquietudes, pensamientos, metodología de trabajo, 
complicidad..., no es para nada distinta a la de ellos.  
 
La complicidad junto con la mirada es uno de los elementos 
clave de la dualidad, puesto que es a través de la mirada especular  
en donde se origina la fusión de los semejantes.  
 
 
Vanesa y Verónica Miranda Fdez. Complicidad (2002) 
Detalle de la instalación 
 
 
De una forma bastante literal se ha planteado en nuestra obra 
Complicidad (2002), ese diálogo de miradas a través de la 
confrontación de varios pares de ojos (los de mi hermana gemela y los 
míos), los cuales podrían ser de la misma persona por su parecido 
físico, que se comunican con otros pares de pupilas que reflejan o 
congelan el mismo instante, el mismo lugar. Espacio en el que el 




espectador no puede penetrar completamente, puesto que tan sólo 
son nuestros recuerdos compartidos, congelados en el tiempo. Son 
fragmentos de la memoria perdida, recuperados mediante un diálogo 
esencial entre dos seres idénticos. Dos perspectivas de lo mismo, al 
igual que la obra de las Wilson, Doble Perspectiva (1999) y la fusión 
de dos imágenes en una sola o la imagen especular como referente 
del doble como en Invasión lenta (2007) de los MP & MP Rosado. 
 
 Otra de las características principales de las obras de nosotros, 
los gemelos, es que son narcisistas por Naturaleza, aunque queramos 
ocultarlo, puesto que siempre muestran la fusión de dos seres 
idénticos que originariamente fueron uno sólo, es decir, en el caso del 
Mito de Narciso, al contemplar este su rostro en el remanso y 
ahogarse en él, vuelve a recuperar la unicidad que tanto añoraba, su 
muerte es su origen; lo mismo sucede con nosotros los gemelos, 




V&V Miranda Fdez. Narcisus (2002) 
Instalación (detalles) 
Madera, tierra e impresión fotográfica sobre espejo  
 




En la instalación Narcisus (2002) se toma como referencia la 
idea de Narciso contemplando su cara en una charca como 
entreviendo algo que parece pertenecer al ensueño de la conciencia 
interior. Para ello, se presenta el rostro de una de nosotras adherido a 
un espejo semioculto en la tierra extendida en una habitación vacía.  
De este modo queremos hacer partícipe a los espectadores de 
nuestra fusión con nuestro semejante, nuestro reflejo.  
  
Se pretende plasmar la fusión de tres individuos (nosotras dos 
y el espectador) que en su origen más remoto fueron un solo ser (el 
primer organismo unicelular del cual todos descendemos). Sin 
embargo en dicha fusión, y a diferencia de Narciso, el enamoramiento 
del espectador de su propio reflejo es casi imposible puesto que el 
espectador siempre se verá con otro rostro, el nuestro, es decir, no es 
él sino una mezcla de personajes que al fusionarse crean una imagen 
monstruosa y mal definida. 
 
Siguiendo esta línea de unión del individuo con su reflejo, 
tenemos dos obras, una sin título realizada en el 2000 y la otra 
denominada Espejo del 2002. Esta última es una performance en 
donde mi hermana simula ser mi reflejo en el espejo, creando una 
situación que a todos se nos da cuando nos miramos al espejo cada 
mañana. Sin embargo ese diálogo se rompe en el momento que 
atravieso los límites del supuesto espejo para unirme con mi reflejo, y 
al igual que le ocurre a Narciso o las gemelas del film Al otro lado del 
espejo (1973)200, es necesario la muerte o desaparición de uno de los 
gemelos para lograrlo.  




La otra es una intervención en la cual lo que se pretende es 
demostrar la fusión del artista y la obra de arte en los gemelos, es 
decir, que la obra de 
arte somos nosotras 
mismas simplemente 
por lecho de ser 
gemelas idénticas y por 
considerarnos ambas 
artistas. Una es el 
original y al mismo 
tiempo la copia  de la 
otra y viceversa, por 
tanto ambas somos 
artistas y obra de arte.  
 
Para ello una de 
nosotras grapa a la otra 
a un bastidor y después 
comienza a leer en voz alta un manifiesto que es una especie de 
crítica y burla surrealista a la clonación, al otro yo, a la sombra, al arte 
y al progreso. Mientras tanto la otra se va liberando de los límites del 
cuadro al que pertenece para ir al encuentro de la otra y terminar de 
leer al unísono el último fragmento del manifiesto: La imagen  es una 
creación pura del espíritu, la imagen no puede nacer de una 
comparación sino del acercamiento de dos realidades.  
 
En nuestras obras como en las de las hermanas Wilson, los 
Rosado o los Santilari, la complicidad y la dualidad como unión de 
idénticos siempre está presente, en ocasiones mostrando el momento 
de la fusión de las dos realidades y en otras presentando justo el 
 
V&V Miranda Fdez. 
Espejo (2002) 
Instalación-performance (detalle) 








V&V Miranda Fdez S/T (2001) performance (detalle) 
 
En todas estas obras se pone de manifiesto de forma más o 
menos evidente, esa nostalgia de un regreso a esa fusión real, el 
deseo de convertirse de nuevo en una parte de aquella madre 
universo omnipotente de la primera infancia, sin ninguna frustración, 
ninguna responsabilidad ni deseo. 
 
Así pues, todos nosotros (artistas gemelos) en algún momento, 
sentimos la necesidad de volver a ser uno, el original que fuimos en el 
pasado, es decir, el dos se vuelve uno aunque nunca dejará de ser 
dos. Somos casos únicos, seres que actuamos como una unidad, 
aunque bien es sabido, que son muchos los artistas que se asocian y 
se unen formando parejas en donde fusionan sus talentos, sus 
identidades en un desesperado intento de buscar en el otro su 
complementario pero sin olvidar jamás su propia individualidad. 
 




Nosotros, los gemelos, tenemos  la suerte de ser dos y nuestra 
obra una y única, de poder jugar con la ventaja de la simetría, pues 
tanto los Roscubas, como las Wilson, los Rosado, los Santilari o 
nosotras mismas, somos al mismo tiempo el espejo y su reflejo, 





La unicidad y complicidad existentes entre gemelos no es 
comparable con ninguna otra, ni siquiera con sus padres o familiares 
directos, pues sus ideas, conceptos y pensamientos se complementan 
para conformar la obra final, una obra creada bajo el hechizo de la 
dualidad, la complicidad y la identidad de lo gemelar, pues es un 
fragmento de la memoria perdida recuperado mediante un diálogo 
esencial con la naturaleza que nos devuelve, en su proceso habitual 
de deconstrucción, las formas primigenias que se mantienen intactas 
en nuestra memoria ancestral (la de los gemelos). Así pues, aunque 
muchos lo han intentado y aparentemente han conseguido obtener 
esa complicidad con su pareja, debido quizás a los años y 
experiencias compartidas, no han sido y nunca serán una unidad 
completa y real, puesto que en su origen no han sido un único ser que 
se ha desdoblado, sino dos que por diversas razones se han unido y 
se han complementado fuera del útero materno. 
 
Por otro lado, tanto en los gemelos como en sus obras, quizás 
por el hecho de compartir toda una vida de reflejos y de ver su cuerpo 
en el otro, existe un cierto halo narcisista, en donde el cuerpo repetido 
e idéntico se utiliza como proyección del otro o como obra de arte. 
 
Sin embargo, en ocasiones los propios gemelos caen en el 
absurdo y repetitivo afán de representar la unión de contrarios, es 
decir, de intentar mostrar de la misma forma que lo haría un “no 
gemelo”, “un original”, las dos caras de una misma moneda, el ying y 





creando una vaga y deformada visión de lo que realmente quieren 
mostrar. 
 
En esta sociedad marcada por la individualidad, todos en algún 
momento de nuestras vidas sentimos la necesidad de crear mundos 
paralelos, personajes, copias... para proyectarnos como otros seres, 
para ver en ellos, en su mirada, en su cuerpo, lo que realmente somos 
o lo que queremos ser, tal como ocurre con la misteriosa superficie 
especular. En cambio la diferencia que tenemos los gemelos, los 
“dobles” frente a los individuos (los “unos”) es que ya tenemos a 
nuestro propio y particular reflejo, con el cual, y gracias al arte, 
podemos volver al pasado, a nuestro origen, a fusionarnos para ser 
uno y volver a duplicarnos una y otra vez a nuestro antojo y capricho 
pero sin riesgo de una exclusión social.  
 
Por otro lado, al igual que ocurre en nuestra vida cotidiana, el 
espectador jamás sabrá a ciencia cierta a quién está viendo o cuál de 
los gemelos está detrás de cada obra. Lo real y lo cotidiano se 
confunde con lo inventado creando dobles juegos de múltiples 
identidades. 
 
Vemos que algunos gemelos han decidido ser artistas y 
muchos de ellos han decidido trabajar conjuntamente ante la 
necesidad de mostrar en sus obras lo que ellos sienten y entienden 
sobre el concepto de lo doble y todos se han unido con su gemelo 







 Muchos han sido los gemelos que han reflejado en sus obras 
artísticas su propia condición de gemelos mostrando la importancia de 
tener una identidad diferente (dual) marcada por el simple hecho de 
haber nacido gemelos. Sin embargo, cuanta más cercana y 
complementaria sea su relación más se apreciará en sus obras, como 
es el caso de los gemelos MP & MP Rosado o el mío propio (unión de 
idénticos). Por el contrario, tal y como sucede en las creaciones de las 
Wilson, otros quieren diferenciar sus estilos, ocultar su condición de 
gemelos (unión de contrarios). Aún así, es inevitable observar en sus 
obras elementos que se podrían considerar como característicos en 
los gemelos como son el uso de los reflejos, las copias, las figuras y 
cuerpos unidos o enfrentados, etc., así como una evolución artística 
muy similar. 
 
 En términos generales, con el análisis que he realizado, tanto 
en la investigación de obras de diferentes artistas que tratan el tema 
del doble (Duane Michals, Enrique y Juan Costus, Leandro Erlick, Ana 
Patricia Palacios o César Miranda, entre otros), como las creaciones 
artísticas realizadas por gemelos (MP&MP Rosado, Fernando y 
Vicente Roscubas, Jane y Louise Wilson, Josep y Ramón Moscardó o 
Josep y Pere Santilari y la mía propia junto con mi hermana gemela), 
he podido observar de manera reveladora aspectos que contribuyen a 
los numerosos estudios científicos realizados sobre los hermanos 
gemelos como son, por ejemplo, la colaboración profesional dentro del 
arte o la genética y su influencia en la expresión artística. 
 
 Recapitulando para concluir, quiero aclarar que la presente 
tesis no pretende ser una aproximación total y cerrada a los gemelos y 





cercana al mundo del arte que soy, mi particular punto de vista. Un 
punto de vista crítico y personal, en donde pretendo mostrar por un 
lado que tan sólo los artistas gemelos pueden plasmar en sus obras 
tanto el concepto de unión de idénticos como de opuestos, ya que es 
algo innato en ellos desde su nacimiento y sólo ellos poseen esa 
visión dual (identidad individual y compartida), así pues, nuestras 
obras como nuestras tesis se complementan hasta tal punto que 
pueden llegar a ser una; y por otro lado, que el arte es un medio que 
nos permite recrear esa ilusión de vuelta al útero materno, al origen de 
la unidad desdoblada determinando que el hecho de nacer gemelos 
es una marca de identidad que influye tanto en la obra misma como 
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7.- NOTAS 
                                               
1.- INTRODUCCIÓN: 
 
1.1.- ELECCIÓN DEL TEMA 
 
1
 Comentario de uno de los hermanos gemelos protagonistas, Elliott, extraído 
de la película de David Cronenberg, Inseparables (Dead Ringers), 1988 
 
2
 Manifiesto realizado por Verónica y Vanesa Miranda (Langreo, 1979) en 
cuya propiedad se encuentra. 
 
3
 En términos biológicos los Gemelos son aquellos nacidos en un mismo 
parto, distinguiéndose dos tipos:  
- “Verdaderos gemelos” que son los denominados gemelos 
univitelinos, es decir, que proceden de un mismo óvulo y por tanto su 
morfología externa, sexo y psiquismo se podría decir que es casi 
idéntico 
- “Falsos gemelos” o mellizos, que son aquellos que proceden de dos 
óvulos distintos, y por tanto su parecido es el mismo que podría tener 
con cualquier otro hermano. 
 
 
2.- EL DOBLE EN EL MUNDO CIENTÍFICO, PSICOLÓGICO, 
FILOSÓFICO, SIMBÓLICO Y MITOLÓGICO: 
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 Giedion, Sigfried: La situación de las artes visuales. Las raíces de la 
expresión simbólica, p.53. 
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 Definición extraída del documento realizado por Julio Sánchez Trabalón, 




 González, Federico: Los Símbolos Precolombinos. Capítulo XIV: 
Símbolos numéricos y geométricos.  
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 La numerología sostiene que las cualidades, defectos, sentimientos, 
inquietudes y vivencias, vienen determinadas por los muchos números que 
aparecen al hacer el cuadro numerológico completo. esta práctica ayuda a 





 Sánchez Trabalón, Julio en su artículo, Los ojos de Minerva. 






                                                                                                                
14
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resultado de una alteración en el cariotipo humano. Fundador y actual 
presidente de la sociedad Laissez les vivre. 
Lejeune, Jéromê :El comienzo del ser humano .Estudio que constituye una 
comunicación del autor a la Academia de Ciencias Morales y Políticas de 
Francia, de la que es miembro, presentada el 1 de octubre de 1973. Su 
exposición sobre el inicio y primer desarrollo de la vida humana conduce a la 







 Se denomina clon a un individuo o grupo de individuos de idéntica 
constitución genética nuclear, que procede de un único individuo mediante 
multiplicación asexual y que es fenotípicamente muy semejante al individuo 
del que deriva. Habitualmente se han agrupado dentro de la categoría de 
"clones" a individuos generados bien por partición de embriones, bien por 
transferencia de núcleos. 
Definición obtenida del artículo: Clonación. Conclusiones de un Comité de 
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 Lacan, Jacques (París, 1901-81) Filósofo y psiquiatra. Licenciado en la 
Facultad de Medicina de París. En 1932 fue nombrado jefe de clínica en esa 
misma institución. En 1953 fue profesor en Vincennes y en la Escuela Normal 
Superior y desde 1962 ejerció la docencia en el Hospital de Sainte Anne de 
París. Recopila todos sus escritos en el libro Écrits (1966). Expuso su 
pensamiento en la revista Scilicet, que dirigía desde 1968. Según Lacan, el 
lenguaje constituye la estructura esencial del subconsciente. En la mente 
humana lo simbólico aparece encarnado en el subconsciente, lo imaginario 
en la conciencia y lo real en el mundo empírico. Todos estos diferentes 
niveles son regulados por el deseo, que busca la identidad del ego en el 






 Axelrod, Ruth: Sobre la repetición y la ausencia: y con los gemelos, 
¿desde dónde? (Trabajo presentado en la XX Reunión Científica Anual 
“Aniversario Sigmund Freud” de la Asociación Psicoanalítica Mexicana, 







                                                                                                                












 Axelrod, Ruth: Sobre la repetición y la ausencia: y con los gemelos, 
¿desde dónde? (Trabajo presentado en La XX Reunión Científica Anual 
“Aniversario Sigmund Freud” de la Asociación Psicoanalítica Mexicana, 
celebrada el 1 de mayo de 1998 en Puebla, Pue). 
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 Shakespeare (Stratford on Avon,1564 –Stratford, 1616). Fue el tercero de 
ocho hermanos, hijos de un comerciante y de Mary Arden, hija de un 
terrateniente católico inglés. En 1582 se casó con Anna Hathaway, con la que 
tuvo una hija (Susana) y dos mellizos En el año 1588, Shakespeare llegó a 
Londres donde cuatro años más tarde ya tenía un gran éxito como 
dramaturgo y actor teatral. Más tarde comparte sus beneficios económicos 
con la compañía teatral en la que actuaba (The Chamberlian´s Men, que más 
tarde se llamó The King´s Men) y los dos teatros que esta poseía (The Globe 
y The Blakfriards). 
Obras más importantes: La comedia de las equivocaciones (1592), Romeo 
y Julieta (1595), Sueño de una noche de verano (1595), Mucho ruido y 
pocas nueces (1599), Como gustéis (1600), Hamlet (1601). 
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Música: Alexandre Desplat. Actúan: Gérard Depardieu, Élodie Bouchez, 
Carmen Maura, Isaac Sharry, Tsilla Chelton, Estelle Larrivaz y Anne Le Ny. 
Duración: 89 minutos. 
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 Casillas de Alba, Martín: El pacto de las gemelas sin fin. El Financiero, 
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la angustia del nacimiento, tema que desarrolló en su obra El trauma del 
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 Pasiones Ocultas, Berliner. Título original: Passion of Minds EE.UU., 
2000, 110 minutos. Dirección Alain Berliner. Guión: Ron Bass y David Field. 
Fotografía: Eduardo Serra. Música: Randy Edelman. Montaje: Anne V. 
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 La doble vida de Verónica. Título original: La double Vie de Veronique. 
1991. Duración: 96 min Director: Krzysztof Kieslowski Guión: Krzysztof 
Piesiewicz & Krzysztof Kieslowski Música: Zbigniew Preisner Fotografía: 
Slawomir Idziak Reparto: Irène Jacob, Halina Gryglaszewska, Kalina 
Jedrusik, Aleksander Bardini, Philippe Volter, Jan Sterninski, Jerzy Gudejko, 
Wladyslaw Kowalski Productora: Coproducción Polonia-Francia 
Filmografía de Kieslowski (1941-1996): Lista de títulos: (en orden 
cronológico): Personnel (Personel), 1975. The Scar (Blizna), 1976. The 
Calm (Spokoj), 1976. Camera Buff (Amator), 1979. Blind Chance 
(Przypadek), 1981. Short Working Day (Krotki dzien pracy), 1981. No End 
(Bez konca), 1984. A Short Film about Killing (Krotki film o zabijaniu), 1988. 
A Short Film about Love (Krotki film o milosci), 1988.El Decálogo 
(Dekalog), 1988. Decálogo 1 (Dekalog 1), 1988. Decálogo 2 (Dekalog 2), 
1988. Decálogo 3 (Dekalog 3), 1988. Decálogo 4 (Dekalog 4), 1988. 
Decálogo 5 (Dekalog 5), 1988. Decálogo 6 (Dekalog 6), 1988. Decálogo 7 
(Dekalog 7), 1988. Decálogo 8 (Dekalog 8), 1988. Decálogo 9 (Dekalog 9), 
1988. Decálogo 10 (Dekalog 10), 1988. La doble vida de Verónica (La 
Double Vie de Veronique), 1991. Tres Colores: Azul (Bleu), 1993; Blanco 
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 Laguerre, Enrique (1998): Levadura de la historia en la literatura 
puertorriqueña.  
E. Laguerre nace en el Barrio Aceituna de Moca, en Puerto Rico (1906). 
Doña Carmen Gómez Tejera fue quién descubrió sus habilidades y logra 
introducirlo y entusiasmarlo en el cultivo de las letras, pero sarán las revistas 
Índice y Antillas quien van a influir en su formación. En 1925 se gradúa del 
curso de maestros rurales. En 1925 se inicia como maestro rural. En 1936 
recibe la Medalla Menéndez Pidal por destacarse como estudiante de fiología 
en su graduación de la Escuela de Normal. En 1941 se graduó como Maestro 
en Artes en la Universidad de Puerto Rico, y desde entonces se ha 
mantenido en permanente relación. 
Ha cultivado la novela (La llamarada, 1935; Solar Montolla, 1940; La Ceiba 
en el tiesto, 1956; El laberinto, 1959; Cauce sin río, 1962; Loa amos 
benévolos, 1980; Los gemelos, 1992…), el cuento (El hombre caído, El 

















 Kimmel junto con uno de sus exalumnos, Assi Eld, desarrolló el algoritmo 

















 Jean Cocteau (Maisons-Laffitte, 1889 / Milly-la-Fôret 1963): Poeta, 
novelista, dramaturgo, diseñador, autor de libretos y director de cine francés, 
cuya versatilidad, falta de convencionalismo y enorme producción le 
proporcionaron fama internacional... A los dieciséis años, conoció al actor 
Édouard de Max, que le lanzó como poeta en 1908. Su primer libro de 
poemas, La lámpara de Aladino (1909), le situó como un escritor importante. 
Cuando los Ballets Russes se establecieron en París, en 1909, su gran 
empresario Sergei Diáguilev entró a formar parte del círculo de Cocteau e 
hizo que el poeta participara en el teatro. Diáguilev dirigió libretos de ballet de 
Cocteau: Parade (1917) y Le Boeuf sur le toit (1920). Durante la I Guerra 
Mundial conoció a G. Apollinaire, P. Picasso, A. Modigliani, y muchos otros 
escritores y artistas con los que colaboraría más tarde o que influirían en su 
vida. En 1923, escribió Opio, Orfeo en 1927, La máquina infernal  en 1934 
y la novela Los muchachos terribles en 1929. También escribió y dirigió 
películas que fueron importantes en la introducción del surrealismo en el cine 
francés: La sangre de un poeta (1930), La bella y la bestia (1945), Orfeo 
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 Cocteau, Jean (Maisons-Laffitte, 5 de julio de 1889 - Milly-la-Forêt, 11 de 
octubre de 1963), poeta, novelista, dramaturgo, pintor, diseñador, crítico y 
cineasta francés. 
OBRAS:  
Novela: Le Potomak, 1919. Le Grand écart, 1923. (La gran separación. 
Editorial Cabaret Voltaire, 2009). Thomas l'imposteur, 1923. (Thomas el 
impostor. Editorial Cabaret Voltaire, 2006). Le livre blanc, 1928. Les Enfants 
terribles, 1929. La Fin du Potomak, 1940. Les deux travestis, 1947.  
Poesía: La lampe d'Aladin, 1909. Le prince frivole, 1910. La danse de 
Sophocle, 1912. Le Cap de Bonne-Espérance, 1918. L'Ode à Picasso, 1919. 
Poésies 1917-1920, 1920. Vocabulaire, 1922. Plain-chant, 1923. Cri écrit, 
1925. Prière mutilée, 1925. L'Ange Heurtebise, 1926. Opéra, 1927. Morceaux 
choisis, poèmes, 1926-1932, 1932. Mythologie, 1934. Énigme, 1939. 
Allégories, 1941. Poèmes écrits en allemand, 1944. Léone, 1945. La 
crucifixion, 1946. Poèmes, 1948. Anthologie poétique de Jean Cocteau, 1951. 
La nappe du Catalan, 1952. Le chiffre sept, 1952. Appogiatures, 1953. 
Dentelle d'éternité, 1953. Clair-obscur, 1954. Poèmes, 1916-1955, 1956. 
Paraprosodies précédées de 7 dialogues, 1958. Gondole des morts, 1959. 
Cérémonial espagnol du phénix, suivi de La partie d'échecs, 1961. Le 
Requiem, 1962.  
Dramaturgia: Orphée, 1926. Oedipe roi, 1928. Roméo et Juliette, 1928. La 
Voix humaine (La voz humana), 1930. La machine infernale, 1934. Le bel 
indifférent, 1940. Théâtre I: Antigone - Les Mariés de la tour Eiffel - Les 
Chevaliers de la table ronde - Les Parents terribles, 1948. Théâtre II: Les 
Monstres sacrés - La Machine à écrire - Renaud et Armide - L'aigle à deux 





                                                                                                                
poche, 1960. L'Impromptu du Palais-Royal, 1962. Paul et Virginie, 1968. Le 
gendarme incompris, 1971.  
Pintura: Dessins, 1923. Le mystère de Jean l'oiseleur, 1925. Maison de 
santé, 1926. Poésie plastique, 1927. 25 dessins d'un dormeur, [1928]. 
Soixante dessins pour les Enfants terribles, 1935. Dessins en marge du texte 
des Chevaliers de la table ronde, 1941. Drôle de ménage, 1948. La chapelle 
Saint-Pierre, Villefranche-sur-mer, 1957. La salle des mariages, Hôtel de ville 
de Menton, 1957. La Chapelle Saint-Pierre, 1958. Saint-Blaise- des -simples, 
1960.  
Cine: Le sang d'un poète, 1930. La Belle et la Bête, 1945. L'aigle à deux 
têtes, 1945. Les parents terribles, 1948. Orphée, 1949. La villa Santo-Sospir, 
1952. L'Amour sous l'électrode, 1955. Le testament d'Orphée, 1959.  
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 Kreimer, Roxana: Historia del Espejo 
Roxana Kreimer es Licenciada en Filosofía y Doctora en Ciencias Sociales 
(ambos por la Universidad de Buenos Aires). 
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 Kertész, André (Budapest, 1894-Nueva York, 1985). En su infancia se 
interesa por la fotografía, pero no es hasta 1912, gracias a su trabajo como 
contable en la bolsa, cuando se puede comprar su primera cámara (ICA 
4.5x6) y comienza a fotografiar escenas de la calle y de la campiña. En 1925, 
se traslada a París y empieza a relacionarse con el mundo artístico  de 





                                                                                                                
la vanguardia (Leger, Mondrian, Chagall, Brancussi...). Poco después conoce 
a Brassai y Cartier-Bresson cuando se instala como fotógrafo ilustrador 
independiente y empieza a trabajar para revistas francesas, alemanas y 
británicas. Su primera exposición individual fue en 1927 en la galería Au 
Sacre de Printemps. En esta época desarrolla parte de sus trabajos de 
cuerpos desnudos distorsionados, imágenes reflejadas y escenas callejeras. 
La serie Distorsiones es publicada en la revista Sourire, en al año 1933, 
convirtiéndose en un punto y aparte en la fotografía surrealista. A partir de su 
trabajo realizado como freelance para revistas como Vogue Harper's Bazaar 
y Look y que expuso en el MOMA en 1964,  es cuando empieza a 
reconocérsele su influencia en el fotoperiodismo y la fotografía artística. En 
los años sesenta se siente atraído por los edificios de la ciudad, creando 
unas imágenes abstractas. 
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 A. Ewing, William: El cuerpo, Siruela, Madrid 1996 
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 La dama de Shangai (The lady from Shangai). USA 1947. Intriga. B/N. 
102 min Director: Orson Welles. Intérpretes: Rita Hayworth, Orson Welles, 
Everett Sloane, Glenn Anders, Ted De Corsia 
Sinopsis.- El joven Michael O'Hara queda prendado de Elsa al defenderla de 
unos ladrones. Ella le ofrece un trabajo como marinero en el yate de su 
marido, el millonario Arthur Bannister. Su esposo es un famoso abogado que 
se divierte atormentado a su esposa. El socio de Bannister, George Grisby, le 
propone que simule su asesinato por cinco mil dólares. Michael decide 
aceptar el trato para conseguir el dinero y huir con la mujer. 
 
66Valentine Penrose escritora francesa que publicó en 1962, una especie de 
biografía novelada denominada La Condesa Sangrienta. Posteriormente 
Alejandra Pizarnik, basándose en el libro de Penrose, escribió un texto 
titulado de igual forma, difícil de clasificar pues se encuentra entre el ensayo, 





                                                                                                                
Monzón, Isabel: Báthory. Acercamiento al mito de la Condesa Sangrienta. 
Feminaria Editora. Buenos Aires. 1994. 
 
67
 Drácula es el  apodo de Vlad Tepes de Valaqui, "Vlad el Empalador" 
(Rumania, 1428-1476). Príncipe rumano hijo de Vlad Dracul (caballero de la 
Orden del dragón -1431) popular e históricamente conocido por sus  diversas 
y sangrientas  hazañas contra los turcos. Para algunos historiadores del 
tema, Drácula fue un heroico defensor de los intereses e independencia de 
su país y del cristianismo, mientras que para otros se trataba de un tiránico y 
enfermo personaje, pues torturaba, atormentaba y mataba por puro placer. 
 
68
 Abraham (Bram) Stoker (Dublín 1847-1912) Escritor principalmente 
conocido por su célebre y popular novela de horror Drácula (1897), la cual, 
según lo dicho por el mismo autor, escribió sin haber estado nunca en  
Transilvania ni Rumania, supuestamente tan sólo con la  ayuda de un amigo 
rumano muy versado en folclor autóctono. La popularidad no se hizo esperar 
y Drácula ha sido representada cientos de veces en grandes producciones 
teatrales y fílmicas. 
La historia de Drácula está inspirada en dos personajes reales: Vlad Dracul, 
‘El empalador’, y Erzebeth de Baathory, la “Condesa Sangrienta”. 
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 López Valdeña, Ramón: El vampiro, Señor de la noche y de las 




 Freud, Sigmund: Lo ominoso. Tomo XVII. B. As. Una neurosis demoniaca 




 Rubén Darío (Félix Rubén García Sarmiento, Nueva Segovia, 1867- León, 
Nicaragua, 1916), poeta  nicaragüense que constituyó uno de los fenómenos 





                                                                                                                
Coincidió en Madrid en 1990 con la nueva generación de escritores: 
Unamuno, los hermanos Machado, Baroja, Valle-Inclán, Maeztu... 
Colaboraciones periodísticas en: La Libertad electoral y El heraldo de 
Valparaíso (1987); La Nación de Buenos Aires (1899); La prensa libre, El 
heraldo, La república (1890-92), La Nación, La Tribuna y El Tiempo 
(1893-98); entre otros. Obras: Manuel Acuña y Cada Oveja de 1881; 
Primeras notas, Epístolas y  poemas de  1885; Abrojos, Emelina, Canto 
épico a las glorias de Chile de 1887; Azul y  Rimas de 1888; Los raros y  
Prosas profanas en 1896;Peregrinaciones, 1901; La caravana pasa, 1903; 
Tierras solares de1904; Cantos de vida y esperanza, 1905; La isla de oro 
y El canto errante de 1907; Poema del otoño en 1910; Canto a la 
Argentina y La vida de Rubén Darío de 1914. 
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 Alcalá Galán, Mercedes: La representación de lo femenino en 
Cervantes: La doble identidad  de Dulcinea y Sigismunda.  




 Rodríguez Madoz, José María (Madrid, 1958): reconocido fotógrafo 
español y amante del blanco y negro, cuya obra está compuesta por 
imágenes extraídas de hábiles juegos de imaginación, en los que 
perspectivas y texturas tejen sus imágenes. 
Entre los años 1980 y 1983 cursa Historia del Arte en la Universidad 
Complutense de Madrid que simultanea con los estudios de fotografía en el 
Centro de Enseñanza de la Imagen. La Real Sociedad Fotográfica de Madrid 
expone la primera muestra individual del autor en el año 1985. 
En 1988 la Sala Minerva del Círculo de Bellas Artes (Madrid) inaugura su 
programación de fotografía con una exposición de sus trabajos. 
Dos años después, en 1990, comienza a desarrollar el concepto de objetos, 





                                                                                                                
En 1991 el Museo Nacional Centro de Arte Reina Sofía muestra la exposición 
"Cuatro direcciones: fotografía contemporánea española" que itineraria por 
varios países. Algunas fotografías de Madoz forman parte de esta exposición. 
Ese mismo año recibe el Premio Kodak. 
En 1993 recibe la Bolsa de Creación Artística de la Fundación Cultural 
Banesto. La Editorial Art-Plus de Madrid edita en 1995 su primera 
monografía: el libro "Chema Madoz (1985 - 1995)". 
Tres años más tarde es la Editorial Mestizo, A. C., de Murcia quien le publica 
un tomo al artista. El libro se titula "Mixtos - Chema Madoz". 
En 1999 el Centro Galego de Arte Contemporáneo de Santiago de 
Compostela muestra la exposición individual de trabajos realizados entre 
1996 y 1997. A finales de ese año, el Museo Nacional Centro de Arte Reina 
Sofía le dedica la exposición individual "Objetos 1990 - 1999", que se 
configura como la primera muestra retrospectiva que este museo dedica a un 
fotógrafo español en vida. 
En el 2000 el fotógrafo madrileño recibe el Premio Nacional de Fotografía de 
España. Ese mismo año la Bienal de Houston Fotofest le reconoce como 
"Autor Destacado". Su obra sobrepasa nuestras fronteras llegando no sólo a 
la ciudad norteamericana sino también hasta el Chateau d´Eau de Toulouse 
(Francia). Ese año recibió el premio Higashikawa en Japón. 
 
74




 Poe, Edgar Allan., El retrato oral, Miradas Cómplices. Colección CEGAC. 
Documentos, 1. 2003 
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 La mimesis es la base de la concepción del arte de Aristóteles. En su 
Poética afirma que todas las artes son modos de imitación de la naturaleza. 




 Aristóteles, en griego antiguo Ἀριστοτέλης Aristotélēs (Estagira, Macedonia, 
384 a. C. – Calcis Eubea, Grecia, 322 a. C.), fue uno de los más influyentes 
filósofos de la antigüedad, de la historia de la filosofía occidental y 
considerado por muchos como el autor enciclopédico más portentoso en la 
historia de la humanidad. 
Fue el padre de la lógica formal, economía, astronomía, precursor de la 
anatomía y la biología y un creador de la taxonomía (es considerado el padre 
de la zoología y la botánica). Está considerado Aristóteles (junto a Platón) 
como el determinante de gran parte del corpus de creencias del Pensamiento 
Occidental del hombre corriente (aquello que hoy denominamos "sentido 
común" del hombre occidental). 
Es reconocido por desarrollar la primera formalización lógica; la formulación 
del principio de no contradicción; la noción de sustancia entendida como 
sujeto, y la de categoría entendida como predicado; y la analogía del ser, que 
son consideradas como la base sobre la que se construyó la filosofía 
tradicional de occidente. 
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 Vidas de los mejores pintores, arquitectos y escultores italianos, 1550 
(revisado en 1568) de Giorgio Vasari (Arezzo, 1511-Florencia, 1574), fue uno 
de los primeros estudios sobre arte escritos por un artista eminente. Escritor, 
pintor (realizó los frescos del Palazzo Vecchio de Florencia y los del Vaticano, 
en Roma) y arquitecto (diseñó el Palazzo degl Uffizi de Florencia, ahora 
museo, y un gran número de palacios e iglesias en Pisa y Arezzo), es 
conocido especialmente por esta obra literaria sobre la vida de los más 
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 Estudio publicado en el Cerebral Cortex, de Londres, 2004 
 
82
 Álvarez de Araya, Guadalupe: La fragilidad del Espejo y del Cristal. 
Chile,1999 
Guadalupe Álvarez (Chile) es Magíster en Teoría e Historia del Arte de la 
Facultad ded Artes de la Universidad de Chile. Es profesora de Historia del 
Arte y de Arte Latinoamericano en dicha facultad y representante de la 
Facultad ded Artes de la Universidad de Chile ante la Cátedra UNESCO de 
Santiago de Chile. 
Varios de sus artículos está, publicados en la revista digital latinoamericana 





3.- EL ARTE COMO IDENTIDAD COMPARTIDA 
 
3.1.- MIRADA ESPECULAR. 
 
83
 Poema de John Davis extraído del libro de Mark Pendergrast, Historia de 
los espejos. Ed. B, S.A, Barcelona, 2003 
 
84
 Axelrod, Ruth: Sobre la repetición y la ausencia: y con los gemelos, 
¿desde donde? Trabajo presentado en la XX Reunión Científica anual 
“Aniversario de Sigmud Freud” de la Asociación Psicoanalítica Mexicana, 
celebrada en 1 de mayo de 1998 en Puebla, Plue. 
 
85
 Vernant, Jean-Pierre, El individuo, la muerte y el amor en la antigua 
Grecia, Barcelona, Paidós, 2001, cap. 8. 
 
86
 G. Cortés, J. Miguel y Aliaga, J. Vicente. Identidad y Diferencia sobre la 





                                                                                                                
 
87
 AA.VV. Fragmentos para una Historia del cuerpo humano. Parte 
segunda, Madrid, Taurus, 1991, p.129-143 
 
88
 Batille, Georges. L´erotisme ,tr. It. de. A dell´Orte, Milán, Sugar, 1962, p.19 
 
89
 Lienzo 122,5x177cm. Londres. The Trusteess of the National Gallery, 2057 
 
90
 Galle, Julian, Velázquez, Catálogo,  Museo del Prado, Madrid, 1990 
 
91
 Viena, Kunsthistoriches Museum 
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 Números 420 y 421 del Museo del Prado 
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 Galle, Julian. Velázquez. Catálogo, Museo del Prado, Madrid, 1990 
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 Citado por López Muñoz, Milagros  
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 Ibídem, p. 133 
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 Ibídem, p. 262 
 
98
 Noviembre de 1950. Segundo estado de la plancha completa. Litografía en 
colores. Imagen extraída del libro: Cassou, Jean, Pablo Picasso, Barcelona,  
Ediciones Daimon, 1975, p.251 
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100
 Michals, Duane: Narcissus. Serie de fotografías obtenidas del catálogo: 
Duane Michals. Fotografías 1958-1990. Valencia, Alfons el Magnánim, 1993 
 
101
 Balthus and Setsuko, 2000.Colección del Artista. 
 
102
 Los poemas de Cavafy, Constantin (Grecia 1863-1933) se pueden 
encontrar traducidos por Pedro Bádenas de la Peña  en el libro: Bádenas de 
la Peña, Pedro, C.P. Cavafis. Poesía Completa, Madrid, Alianza Editorial, 
2003. 
A continuación se muestra la versión de Pedro Bádenas del poema de 
Cavafy Recuerda, Cuerpo...: Recuerda, cuerpo, no sólo cuanto se te amó,/ 
no solo los lechos donde estuviste echado,/más también aquellos deseos que 
por ti,/ en miradas brillaban claramente/ y en la voz se estremecieron-y que 
un/ obstáculo fortuito los fustró./ Ahora que todo se halla en el pasado,/ 
parece casi a los deseos/ aquellos te hubieras entregado,- cómo brillaban,/ 




 Cervantes Saavedra, Miguel de. Don Quijote de la Mancha. 2 vols. 
Madrid, Castalia, Ed. Luis Andrés Murillo. 5ª ed. 1987. 
 
104
 Cervantes Saavedra, Miguel de. Los trabajos de Persiles y Sigismunda. 
Ed. Carlos Romero Muñoz. Madrid: Cátedra, 1997. 
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 Alcalá Galán, Mercedes: La representación de lo femenino en 
Cervantes: La doble identidad  de Dulcinea y Sigismunda.  










                                                                                                                
107
 Wilde, Oscar, El Discípulo. Cita extraída del catálogo de la II Bienal de 
Valencia. La ciudad ideal, Valencia, 2003 
 
108
 Vernant, Jean-Pierre, El individuo, la muerte y el amor en la antigua 
Grecia, Barcelona,  Paidós,  2001, cap. 8.  
Jean-Pierre Vernant (1914): filósofo y pensador francés nacido en  Provins en 
Seine et Marne.; estudió Filosofía en la Sorbonne; durante la 2ª Guerra 
Mundial actuó en la resistencia en el movimiento "Libération". Uno de los 
principales investigadores dedicados al mundo antiguo de la "Escuela 
sociológica francesa", que, bajo los auspicios del estructuralismo, se 
desarrolló durante las décadas de los 60 y 70. Fruto de esta línea de 
investigación han sido importantísimas obras en el campo de la historia 
comparada de las religiones y sociedades antiguas, principalmente en la 
Grecia antigua: Orígenes del pensamiento griego, Mito y tragedia en la 
Grecia Antigua (compartido), La muerte en los ojos, El individuo, la muerte y 
el amor en la Antigua Grecia, Entre mito y política, etc. Profesor del liceo 
Jacques Decour de París, Director de Estudios en la Ecole Pratique des 
Hautes Etudes de la Sorbonne; profesor del Collège de France, y honorario 
luego de su jubilación. Es Miembro de la Académie Royale de Belgique, de la 
American Academy of Arts and Sciences, y de la Académie britannique; Dr. 
honoris causa de las Univ. de Chicago, Bristol, Nápoles, Oxford, etc. 
 
109
 Shelley, Mary, Frankenstein, 1918 
 
110
 Blas Brunel, Susana, Vídeo y autorretrato: ¡Encantado de conocerme! 
Revista EXIT, Nº 10, 2003, p. 119 
 
111
 Declaraciones de Juan Downey en El arte del vídeo, José Ramón Pérez 
Ornia, Madrid, RTVE-Ediciones del Serbal, 1991, p. 89 
 
112
 Frazer, James: La rama dorada. Fondo de Cultura Económica. Capítulo: 





                                                                                                                
 
113
 Mengele, Josef (1911, Günzburg, Baviera), doctor en Filosofía y Letras y 
doctor en medicina, hijo de una familia de industriales, a la edad veinte años 
se afilia al Casco de Acero (organización nacionalsocialista militante que 
agrupaba a soldados de la Primera Guerra Mundial). En 1934 se pasó a la 
SA, solicitando más tarde, en 1937, la afiliación a la NSDAP y más tarde aún 
a las SS-Armadas 
 
3.2.- FALSO GEMELO 
 
114
 Moore, Alan y Lloyd, David: V de Vendetta. Libro 1: Europa después del 
reino. Capítulo 3: Víctimas, Barcelona, NORMA Editorial, 2002 
 
115




 Klein, Melanie: El sentimiento de soledad y otros ensayos. Ediciones 
Home, Editorial Piadós. Págs.158, 159 
 
117
 Conversación realizada por Internet entre Biel da Silva y José Luis Díaz:  
http://listas.rcp.net.pe/pipermail/enigmas/2002-July/000973.html 
 
118Jéromê Lejeune, catedrático de Genética Fundamental en la Universidad 
de la Sorbona. Es considerado padre fundador de la citogenética clínica 
(primer científico en verificar que el síndrome de Down, el mongolismo, es 
resultado de una alteración en el cariotipo humano. Fundador y actual 
presidente de la sociedad Laissez les vivre. 
Lejeune, Jéromê: El comienzo del ser humano. Estudio que constituye una 
comunicación del autor a La Academia de Ciencias Morales y Políticas de 
Francia, de la que es miembro, presentada el 1 de octubre de 1973. Su 





                                                                                                                




 Ibídem  
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 Fragmento del artículo extraído de Beaux Arts, 272 (février 2007), pp. 39-
51, de Rafael Pic (“Les secrets de la création à deux”  y el de Estrella de 
Diego, “Oh, really? El radical encanto de una conversación intrascendente”, 
en Arte y Parte, 37 (2001), pp. 60-68) y de Mónica Rebollar en Lápiz (junio 
2004), “A cuatro manos”, pp. 18-33.  
 
122
 Eva y Adele, “The hermaphrodite Twins in Art”: Se han introducido dentro 
el mundo del arte gracias a sus sonadas apariciones en inauguraciones y 
ferias internacionales de arte. Han sido portada del New York Times, Die 
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Diego, “Oh, really? El radical encanto de una conversación intrascendente”, 
en Arte y Parte, 37 (2001), pp. 60-68) y de Mónica Rebollar en Lápiz (junio 










                                                                                                                
1978: Sala del Colegio de Arquitectos (Madrid), “Temas de arquitectura 
nacional y otros monumentos”. Autor: Enrique Naya Igueravide. Sala de la 
Casa de la Cultura (El Puerto de Santa María), “Escenas de la España cañí”. 
Autor: Juan Carrero Galofré.  
1979: Galería El Pub (Madrid), “Mambo”. Autor: Juan Carrero Galofré. Galería 
El Pub (Madrid), “En torno a Federico García Lorca”. Autor: Juan Carrero 
Galofré. 
1980: Galería Estampa (Madrid), “Abanicos pintados”.Autores: Enrique Naya 
y Juan Carrero. 
1981: Galería Fernando Vijande (Madrid), “El Chochonismo Ilustrado” 
Autores: Enrique Costus y Juan Costus. 
1982: Sala el M.O.M.A. ( Nueva York). Autores: Enrique Costus y Juan 
Costus 
1986: Sala El Foro (Cádiz), “Aire carnavalero” .Autores: Enrique Costus y 
Juan Costus 
1987: Sala Casa de Vacas (Madrid), “El Valle de los Caídos”. Autores: 
Enrique Costus y Juan Costus 
EXPOSICIONES TRAS EL FALLECIMIENTO 
1992: Museo del Mar (Cádiz), “Clausura”.Autores: Enrique Costus y Juan 
Costus. Casa de América (Palacio de Linares, Madrid), “Clausura”.Autores: 
Enrique Costus y Juan Costus 
1997  Sala Los Claustros de Santo Domingo (Jerez de la Fra.), “Pintura y 
escultura en colecciones andaluzas”.Autores: Enrique Costus y Juan Costus. 
Sala El Centro Cultural Alfonso X el Sabio (El Puerto de Santa María), 
“Pintura y escultura en colecciones andaluzas”.Autores: Enrique Costus y 
Juan Costus  
2000: Galería de Milagros Delicado (El Puerto de Santa María), “Costus”. 
Autores: Enrique Costus y Juan Costus 
2002: Galería Sen (Madrid), “El Valle de los Caídos”. Autores: Enrique Costus 
y Juan Costus 
2007: El Alcázar de Jerez (Jerez de la Fra.), “Costus: del Chochonismo 





                                                                                                                
Castillo de Santa Catalina (Cádiz), “El Valle de los Caídos”.  Autores: Enrique 
Costus y Juan Costus. Exposición itinerante “Andana”.Autores: Enrique 
Costus y Juan Costus. Exposición itinerante “New Spanish Figuration”. 
Autores: Enrique Costus y Juan Costus 
1983: Galería Sen (Madrid), “La luna”. Autores: Enrique Costus y Juan 
Costus. Galería Sen  (Madrid), “Pinturas mexicanas”. Autores: Enrique 
Costus y Juan Costus 
1984: Galería Sen (Madrid), “Bichos”.Autores: Enrique Costus y Juan Costus 
1985: Sala La casa grande (El Puerto de Santa María), “Solera Costus”. 
Autores: Enrique Costus y Juan Costus.  
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 Baudrillard, J. Cultura y simulacro. Barcelona, Kairos, 1993, p. 11. 
 
127
 Diario 16, pág. 59, 26 de Abril de 1993. Opinión del dibujante francés 
Jean Giraud, “Moebius”, opinaba así de la realidad virtual. 
 
128




 Nickname: palabra inglesa que significa apodo o mote. 
 
130
 Gómez, Edgar: Identidad en las Comunidades Virtuales. Artículo 





 Cita extraída del artículo contenido en la publicación: ¿Qué es la 
escultura, hoy? 1º Congreso internacional Nuevos Procedimientos 
Escultóricos. Grupo de Investigación Nuevos Procedimientos Escultóricos. 






                                                                                                                
132
 Roy Ascott es uno de los mayores especialistas en realidad virtual y 




 Ajoblanco nº62, pág 60, Abril de 1994. 
 
134
 Comentario de Yoshitaka Osawa, portavoz de HoriPro publicado en el 
diario El País, 30 de Agosto de 1996. 
 
135
 Perfectamente reales : mujeres en trozos y bits, exposición exhibida en 
Londres el pasado año 2003, con Kaya del brasileño Alceu M. Baptistão y 
basada en el libro Digital Beauties de la editorial Taschen. 
 
136
 Moore, Alan y Lloyd, David: V de Vendetta. Libro 3: El país de haz-lo-que-
quieras. Capítulo 7: Vindicación, Barcelona, NORMA Editorial, 2002 
 
137
 Moore, Alan y Lloyd, David: V de Vendetta . Historieta que en sus inicios 
había sido realizada para la revista británica Warrior y que quedó inconclusa 
cuando esta cerró en 1984. Gracias al hasta éxito que Alan Moore consiguió 
con Watchmen fue retomada y acabada en 1988 para ser publicada por DC 
Comics como una maxiserie de 10 episodios.  
A pesar de ser un cómic, V de Vendetta se podría introducir perfectamente 
dentro de las novelas de Aldous Huxley: Un mundo feliz y Farenheit 451 de 
Ray Bradbury. Todas ellas presentan la rebelión de individuos frente a 
estados totalitarios que controlan todos los aspectos de su vida y 
pensamiento en una hipotética sociedad no tan lejana.     
 Alan Moore ganó el Premio Eagle al Mejor Guionista por su trabajo en esta 
obra  en 1982, y en 1989 consiguió las nominaciones a Mejor Serie Nueva en 
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 Moore, Alan y Lloyd, David: V de Vendetta. Libro 3: El país de haz-lo-que-
quieras. Capítulo 9: Velorio, Barcelona, NORMA Editorial, 2002 
 
139
 Manuel Martínez, Las máscaras. Artículo publicado el Jueves 15 de Junio 
de 2000 | Managua, Nicaragua en El Nuevo Diario 
 
140




 Le Fantôme de L´Opéra (El Fantasma de la Ópera), 1911, novela de 
Gaston Leroux. El cine también se ha enamorado del horror, el romance y el 
misterio de este relato. Se han realizado múltiples versiones, desde los inicios 
del séptimo arte en la inolvidable versión de 1925 que inmortalizara a Lon 
Chaney, y hasta nuestros días, con la realización de una versión 
cinematográfica de la obra musical The Phantom Of The Opera, estrenada 
en enero del 2005, en donde el compositor Andrew Lloyd Webber trabaja con 
el director Joel Schumacher.  Los que prefieran una adaptación a la novela 




 Moore, Alan y Lloyd, David: V de Vendetta. Libro 1: Europa después del 
reino. Capítulo 4: Vodevil, Barcelona, NORMA Editorial, 2002. 
 
143
 Revista Lápiz, nº195, año XXII, España. Artículo de Solans Piedad: Lo 
real como copia de lo múltiple. 
 
144
 Martínez, Manuel. Las máscaras. Artículo publicado el Jueves 15 de 
Junio de 2000 | Managua, Nicaragua en El Nuevo Diario 
 
145
 Ruiz de Infante, Francisco (Vitoria-Gasteiz, 1966) vive y trabaja entre 
Auberive, Estrasburgo y París. Licenciado en pintura y audiovisuales 





                                                                                                                
Bellas Artes (Escuela Nacional Superior de Bellas Artes de París. 1991-92) y 
realiza así mismo estudios en la Escuela de Música Jesús Guridi de Vitoria-
Gasteiz (1984-89) y cursos de cine, vídeo, fotografía, teatro, danza y artes 
plásticas. 
Los textos, esquemas e imágenes son esenciales para comprender su obra, 
así algunas de sus principales publicaciones son: Cahier de terrain n.° 3 
(Álbum de trayectorias) 2005. Cahier de terrain n.° 2 (Campos de Batalla) 
2004, Francisco Ruiz de infante (black sky) 2003, Cahier de terrain n.º 1 
(Herbiaire) 2003, Leçons de survie 2000, Les frères de Pinochio 1994 y 
Centro de tránsito para adolescentes 1992. 
Es Profesor en la ESAD de Estrasburgo desde 1999 e imparte numerosos 
cursos y conferencias / performance.  
La construcción de contextos es otro aspecto importante de su trabajo. Entre 
los actos que ha organizado destacan los relacionados con el nacimiento de 
«Le Centre des Rives» en Haute Marne (un centro para el audiovisual 
experimental en zona rural) y con los festivales transmediáticos de La 
Chaufferie de Estrasburgo. 
Entre sus trabajos videográficos monocanal cabe destacar: La piedra de NY 
(2005), Colisiones sin título (2001), Los lobos (1995), Los paseos nocturnos 
(1994), Las cosas simples y El reformatorio (falsos gemelos) (1993). 
EXPOSICIONES INDIVIDUALES 
2007: Tables amplifiées, FRAC Champagne Ardenne. Febrero Proyecto 
Insectos, Museo La Panera. Lleida. Abril Mirage.doc, Izmir (Turquía). 
Septiembre 
2006: La salle Basse (diálogo con C. Sébille), Abadía de Clairvaux, Francia. 
Sprint (monografías-exposition virtuelle) Fundación La Caixa. Barcelona 
(Ignasi Ribas) 
2005: Flux souterrains et vapeur toxiques (diálogo con Pierre Mercier), 
CEAAC de Estrasburgo, Francia. 
8 choses, Sala Metrònom, Barcelona 






                                                                                                                
Ciudades imaginadas —Saint Nazaire— (diálogo con C. Sébille), Gran Teatro 
de Reims, Francia 
2003: Black Sky, La Gallera de Valencia La casa vacía, Musée d’Art et 
d’Histoire de Langres, Francia 
Jeu de Cartes (diálogo con C. Sébille), Centre de Création pour l’Enfance à 
Tinqueux, Reims, Francia 
2002: Doble o Nada (recorrido-diálogo con Javier Tudela), Depósito de 
aguas, Vitoria 
La habitación de los himnos, Art Statement, Art Basel, Galería Elba Benítez, 
Basilea, Suiza 
Caldo de cultivo —campo y selva—, Sala el Roser, Lérida, Sala Reus, Reus 
Temblando. Museo de la Universidad de Houston. Blaffer Gallery. Texas, EE. 
UU.  
2001: Conversaciones contigo mismo, Kursaal, Festival Plaza, San Sebastián 
Malas hierbas (Sabotage n.º 3), La Halle aux Bles, Selestat, Francia 
2000: Roble macizo / Haritz hutsa. Galería Windsor Kulturgintza, Bilbao. Gran 
crudo, Galería Elba Benítez, Project Room ARCO, Madrid  
Principales instalaciones en exposiciones colectivas 
2007. «De dentro a afuera y viceversa» (intervention texte-image), La escuela 
abierta. Zehar, Documenta12magazines. Febrero. «Le crocodrile apode», 
 Scénographies Urbaines Kinshasa I (RD Congo). Enero 
2006: «Parasitos.com», Otras resonancias. Edificio de Correos. Buenos Aires 
«Mens-moi», La Force de l ’Art. Grand Palais. París. La piedra de New 
York, Bienal de Arte Contemporáneo. CAC La Panera. Lérida 
Works,  ARCO. Galería Elba Benítez, Galería Windsor. Madrid «Las cosas 
simples», Identidades críticas. Museo Patio Herreriano. Valladolid 
2005: «Alrededor o dentro» (intervention sonore). Itinerarios de sonido. Bus 
línea 37. Madrid 
«Predador». LOOP’05. Euskal-Etxea. Barcelona «Eje, polo y centro». 
Testmadrid. Matadero Legazpi. CC Conde Duque. Madrid «Las cosas 





                                                                                                                
2004: «Sabemos contar hasta mil haciendo un agujero». Nuit Blanche. París 
«Teatrillo del Amén». Laocoonte devorado. Museo Artium. Vitoria-Gasteiz 
«L’enquête du trajet —portrait distances courtes—» La Lanterne. Cergy-St 
Christophe. París. Texto para barrer uno mismo 2.0. Bienal de Arte 
Contemporáneo. CAC La Panera. Lérida 
2003: «Bestiario n.º 3». Zero visibility. CAC Colonna Castle. Genazzano. 
Roma Testing (l’âge des serpents). 20th World Wide Video Festival. PTA. 
Ámsterdam. Dispositivo para un test de visión. Photo España. Galería Elba 
Benítez. Madrid 
2002: «La edad de las serpientes (banco de ensayos n.° 4)». Vidéo topiques. 
MAMCO de Estrasburgo 
«3+5 = 8 metros en total». Prémiers Mouvements. CAC Le Plateau. París. El 
amplificador (versión 1.0). Becas a proyectos (Generación 2001). ARCO. 
Madrid 
2001: «Doble juego». Non Lieu n.º 2. Lapa. Río de Janeiro «Explicando 
colisiones 2». Projeto Bovisa. PAC. Milán El placer de cazar. Museo de la 
Ciencia. San Sebastián «Disco duro». Gaur, Hemen, Orain. Museo de Bellas 
Artes de Bilbao 
2000: «Predador (el juego)». Paris pour escale. ARC. París «La construcción 
del puzle». La torre herida por el rayo. Guggenheim. Bilbao «Hésitations». 
Non Lieu n. º 1. Rue Saint Nicolas. París 
«Explicando Colisiones». Movimiento Aparente. EACC. Castellón 
PRESENCIA EN COLECCIONES PÚBLICAS 
Centre Georges Pompidou (París), Musée d’Art Contemporain de Montréal, 
Musée d’Art Contemporain de Strasbourg, Musée d’Art Contemporain de 
Zúrich, Museo de Arte Contemporáneo de Barcelona, Museo de la Panera 
Lérida, FRAC Alsacia, FRAC Ile de France, Fundación Marcelino Botín, 
Fundación Pablo Picasso, Fundación Rafael Tous, Artium. Museo de Arte 
Contemporáneo de Vitoria-Gasteiz, Maison de l’image Saint Gervais-Genève, 
Koldo Mitxelena Kulturunea (San Sebastián), Colección de la Mairie de París, 
Comunidad Autónoma de Madrid, Ayuntamiento de Vitoria-Gasteiz, Gobierno 













 Erlich, Leandro (Buenos Aires, 1973): Estudia en la Escuela de Bellas 
Artes Prilidiano Pueyrredón. En 1992 obtiene la Beca del Fondo Nacional de 
las Artes y en 1994 la de la Fundación Antorchas para concurrir al taller de 
Barracas dirigido por Pablo Suárez y Luis Benedit. En 1997 es seleccionado 
para la Primera Bienal de Arte del Mercosur, Porto Alegre, Brasil. Entre 1997 
y 1998 participa del Core Program de la Glasell School of Art (Museum of 
Fine Arts of Houston) gracias a la Pan American Cultural Exchange 
Foundation. 
En 1999 se instala en Nueva York, donde en 2000 participa de la Bienal 
Whitney con su obra Lluvia. Ese año interviene en la Bienal de La Habana ( 
Turismo, obra realizada junto a Judi Werthein) y en la de Estambul, donde 
gana el Premio UNESCO, además de exponer su especular instalación El 
living en la Galería Ruth Benzacar de Buenos Aires y Site specific en 
colaboración con Judi Werthein en la White Box Gallery de New York. En 
2001 forma parte del envío argentino a la Bienal de Venecia (Pileta), en la 
que vuelve a exponer invitado por la Bienal, en 2005. También en 2001 
presenta su obra Vecinos en el Museo del Barrio de Nueva York y gana el 
Premio Joan Mitchell Foundation. En 2002 le otorgan un Premio Iones, hace 
una muestra personal en la Galerie Gabrielle Maubrie de París y participa de 
la 1ª Bienal de Arte de Busan, Corea y la 3ª de Shangai. En 2003 hace una 
muestra en Centre d'art Santa Monica de Barcelona. Al año siguiente es 
invitado a la Bienal de Sao Paulo, Brasil e instala en forma permanente su 
obra Pileta (Pool) en The 21st Century Museum of Art de Kanasawa, Japón. 
En 2005 expone individualmente en el Museo d'Arte Moderna de Roma y en 
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 Gérard de Nerval (Gérard Labrunie; París, 1808-1855) Escritor francés. 
Huérfano de madre, se crió con su abuelo en Valois. En 1822 se trasladó a 
París. En los últimos años de su vida, los más fructíferos, sufrió graves 
trastornos y estuvo internado en varias ocasiones; finalmente se suicidó. Tras 
publicar una traducción libre del Fausto de Goethe (1827) y crónicas 
teatrales y ensayos en distintas revistas, en 1854 apareció la colección de 
novelas cortas Hijas del fuego. Ese mismo año publicó Las quimeras, 
colección de sonetos simbolistas que prefiguró la poética de Baudelaire y 
Mallarmé. En 1855 apareció Aurelia, que mezclaba sueño y realidad y fue 
considerada una de las obras fundacionales de la literatura moderna. 
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 The Dark Mirror, 1946. Basada en la novela de mismo título, de Vladimir 
Pozner. La actriz Olivia de Havilland en los papeles de la gemelas Teresa y 
Ruth 
 
3.3.- UNICIDAD DE LOS IDÉNTICOS 
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 Warren, Howard C. Diccionario de Psicología. ISBN: 9681656903. Primera 
edición: 1948. Última edición: 1998 
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 César A Miranda Torre (Langreo, 1954) Licenciado por la Facultad de 
BB.AA de Bilbao en 1979. Profesor y catedrático de Dibujo en el IES Virgen 
de Covadonga de S.M.R.A en Asturias. Becado por el Ilmo. Ayuntamiento de 
Langreo y la Diputación de Oviedo. Beca de Paisaje “El Paular”, Segovia. 
Beca de la Consejería de Cultura del Principado de Asturias, 1986.  
Premios: Adquisición por votación del Jurado de la obra en la II y IV Bienal 
Nacional de Pintura “La Carbonera”. I Premio, Medalla de Oro en Certamen 
Nacional de Pintura de Luarca, Premio Adaja, I Premio “Mancomunidad”, 
Certamen Nicanor Piñole… 
 Exposiciones individuales y colectivas: Centro de Arte Moderno de Oviedo, 
Banco Popular de Deusto y Galería Windsor en Bilbao 1975, Galería Margall, 





                                                                                                                
1992 en Oviedo, “9 Pintores Langreanos. Casa de la Cultura de Sama de 
Langreo. Panorama 83 del Arte Asturiano” en Madrid,  Zona Intermedia, “7 
Pintores Langreanos, Abbaye Forest. Bruselas, Amberes y Lieja, Galería 
M.W, gráfica de Madrid y Sevilla… 
Certámenes: II ICertamen Vasco Navarro de Pintura, III Bienal “Ciudad de 
Oviedo”, III y IV Bienal “Arte Joven” de Barcelona, V Bienal “Ciudad de 
Zamora”, Bienal de Burgos, etc. 
Bibliografía: Revista Liño. Javier Barón; Javier Barón: Diario Región, 1982; 
Villa Pastur: Ensayos sobre Pintura; Julia Barroso: Catálogo del Certamen 
de Aparejadores y Arquitectos, 1981; Revista Guadalimar, nº76, artículos en 
prensa local, regional y nacional; etc. 
Obra: Colecciones particulares, Ayuntamientos de Luarca, Langreo, San 
Martín del R. A., Banco Herrero, Caja de Ahorros de Asturias… 
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 Entrevista personal concedida por el artista César A. Miranda Torre, en 
Septiembre del 2004 
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 Entrevista personal concedida por el artista César A. Miranda Torre, en 
Septiembre del 2004 
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 Rauschenberg, Robert (22 de octubre de 1925, Port Arthur, Texas-12 de 
mayo de 2008, Tampa, Florida) fue un pintor y artista estadounidense, que 
alcanzó notoriedad en 1950 en la transición desde el expresionismo abstracto 
al Pop-Art del cual era uno de los principales representantes del mismo en su 
país. 
Rauschenberg estudió en el Instituto de Arte de Kansas y en la Academia 
Julian en París, donde conoció a la pintora Susan Weil, con la que se casaría 
en 1950 que sería la madre de su hijo, el fotógrafo Christopher Rauschenberg 
(1951-). En 1948 Rauschenberg y Weil decidieron ir al Black Mountain 
College en Carolina del Norte. 
En el Black Mountain su maestro de pintura fue la renombrada figura de la 





                                                                                                                
Rauschenberg, como el mismo dijo, para hacer "exactamente lo contrario" de 
lo que Albers le enseñó 
De 1949 a 1952 Rauschenberg estudió con Vaclav Vytlacil y Morris Kantor en 
la Liga de estudiantes de arte de New York, donde conoció a los artistas 
Knox Martin y Cy Twombly. 
Rauschenberg fue tal vez más famoso por su "Combines" de 1950, en la que 
materiales no tradicionales y objetos estaban empleados en combinaciones 
innovadoras. Si bien "Combines" es a la vez pintura y escultura, 
Rauschenberg también trabajó con fotografía, grabado, papel y en 
performance. 
En 1953, Rauschenberg aturdió al mundo del arte borrando un dibujo de 
Willem de Kooning. Ese año se divorció de Susan Weil iniciando una relación 
homosexual con Cy Twombly y luego Jasper Johns. 
En 1964 Rauschenberg fue el primer artista estadounidense en ganar el Gran 
Premio en la Bienal de Venecia (Mark Tobey y James Whistler habían 
ganado el Premio de Pintura). Desde entonces gozó de un raro grado de 
apoyo institucional. 
Robert Rauschenberg vivía y trabajaba en la ciudad de Nueva York y desde 
1970 en Captiva Island, en la costa occidental de Florida. 
Vivió sus últimos 25 años con el pintor Darryl Portoff. 
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 Warren, Howard C. Diccionario de Psicología. Editorial Compilador 
ISBN: 9681656903. Primera edición: 1948 Última edición: 1998 
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 Contemplados es la segunda exposición individual de  Ángel Garraza 
(Allo, Navarra,1950) que  fue presentada en la Galería Astarté de Madrid 
durante los meses de enero-febrero del 2004. Contemplados, 2003 
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 Entrevista a Joseph Moscardó en exclusiva para El Mundo el 12 de 











 El Fauvismo o Fovismo, del francés fauve, "fiera", término que denomina 
el estilo pictórico de características expresionistas tales como el uso de 
colores intensos, principalmente el verde. Destaca sobre todo por el 
cromatismo antinatural. Buscan la fuerza expresiva del color aplicando 
colores distintos a los que pueden verse en la realidad, por ejemplo, árboles 
amarillo limón o rostros de color verde esmeralda. 
En 1904, Henri Matisse (padre del fovismo), pintó Lujo, Calma y 
Voluptuosidad, considerada como la obra síntesis del postimpresionismo, 
manipulado en un ejercicio personal, y virtualmente un manifiesto de lo que 
sería el fovismo poco después. La utilización subjetiva del color y la 
simplificación del dibujo sorprendieron a todos cuando fue expuesto en el 
Salón de los Independientes del Salón de otoño de 1905. André Derain se 
sintió inmediatamente influido y comenzó a pintar utilizando nada más que la 
línea y el color. Su desinterés por el acabado y sus colores chillones le 
granjearon el desprecio de la crítica cuando expuso sus paisajes, pintados en 
Colliure, en el Salón de Otoño de 1906. Allí también se expuso el Retrato de 





                                                                                                                
feminidad y como una excentricidad. El repudio de la crítica convirtió a los 
fovistas en el grupo más avanzado de París en ese entonces. Igualmente, 
Maurice de Vlaminck se unió a los fauvistas Matisse y Derain. 
Como movimiento expresionista, apareció cronológicamente a la vez que el 
Expresionismo alemán, con una base de protesta opuesto al Positivismo, al 
Naturalismo y al Impresionismo. Sus principales influencias vienen de Paul 
Gauguin y de las ideas de Zola, Nietzsche, Stirner y Huysmans. 
Aunque concebían la actividad artística como un impulso vital, el punto de 
partida fue la resolución de problemas puramente plásticos, como el uso del 
color en una función plástica y constructiva al mismo tiempo. El maestro del 
grupo fue Gustave Moreau, en cuya escuela estudiaron Matisse y Rouault, 
Marquet, Manguin, Camoin y Jean Puy. De la obra de Gauguin aprendieron la 
libertad en el uso del color, que llevaron al extremo, así como la liberación del 
temperamento y el instinto personal. También admiraban la capacidad de 
síntesis y el sentido decorativo de la obra de Gauguin. Para los fauvistas el 
cuadro debía ser expresión, no composición y orden. 
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 Van Gogh, Vincent Willem (Zundert, Países Bajos, 30 de marzo de 1853 – 
Auvers-sur-Oise, Francia, 29 de julio de 1890) fue uno de los principales 
pintores del Postimpresionismo. Pintó 900 cuadros (de ellos 27 autorretratos 
y 148 acuarelas) y 1.600 dibujos. La figura central en su vida fue su hermano 
menor Theo, quien continua y desinteresadamente le prestó apoyo financiero.  
La calidad de su obra sólo fue reconocida después de su muerte 
considerándose una de los grandes maestros de la pintura. Tuvo una gran 
influencia en el arte del siglo XX, especialmente entre los expresionistas 
alemanes y los fauvistas como Derain, Vlaminck y Kees Van Dongen. 
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 Entrevista a Joseph Moscardó en exclusiva para Styluart 2001 
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 Gargallo Catalán, Pablo Emilio (Maella (Zaragoza), 5 de enero de 1881- 
Reus (Tarragona), 28 de diciembre de 1934). Se le considera uno de los 





                                                                                                                
Barcelona, fue discípulo de Eusebi Arnau, para quien trabajó en su taller. Se 
relacionó con los artistas de Els Quatre Gats, como Picasso o Isidro Nonell. 
Colaboró con Lluís Domènech i Montaner en trabajos escultóricos para sus 
edificios, como el Palau de la Música Catalana, el Hospital de Sant Pau de 
Barcelona; y en el Institut Pere Mata de Reus con esculturas de piedra y 
bronce. 
A lo largo de su carrera mantuvo simultáneamente dos estilos aparentemente 
muy distintos: uno clásico, relacionado con el modernismo en sus inicios y 
con el novecentismo, y un estilo vanguardista en el que experimenta con la 
desintegración del espacio y las formas y los nuevos materiales. 
Gargallo, influido por su amigo Julio González, desarrolló un estilo de 
escultura basado en la creación de objetos tridimensionales de placas planas 
de metal, usando también papel y cartón. Algunas de estas esculturas tienen 
una tipo de minimalismo. Su obra más conocida es su pieza maestra El 
Profeta, de 1933, que es la culminación de su concepto cubista de escultura 
del hueco y a la vez posee una energía expresionista que conecta, por el 
tema tratado, con la tradición bíblica. 
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 González Pellicer, Julio: Barcelona, 1876 - París, 1942. Fue uno de los 
artistas modernos más importantes de la primera mitad del siglo XX. Nacido 
en Barcelona, una gran parte de su vida transcurrió en París, como 
contemporáneo y amigo de Pablo Picasso. Sus innovadoras esculturas con 
inclinaciones cubistas en su mayor parte son referencias a la figura humana, 
aunque frecuentemente son abstractas. Es uno de los grandes escultores 
europeos del siglo XX. Dedicó su trabajo, sobre todo, a la escultura en hierro, 
a menudo de grandes proporciones. 
Su obra se encuentra en diferentes museos, como el Museu Nacional d'Art 
de Catalunya de Barcelona, el Museo Nacional Centro de Arte Reina Sofía de 
Madrid, el Centro Georges Pompidou de París o el IVAM. 
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 Puigdengolas Barella, Josep: pintor paisajista español del siglo XX, nacido 





                                                                                                                
Florencia. Tuvo su Estudio en Barcelona pero residió temporadas en Mallorca 
y la Cerdaña. En 1951 fue nombrado Catedrático de la Escuela  Superior de 
Bellas Artes de Sant Jordi de Barcelona. 
El Marqués de Lozoya dijo que Puigdengolas figuraba entre los más insignes 
representantes de la escuela paisajística española. Representado en el 
Museo Nacional Centro de Arte Reina Sofía, en el Museo de Arte Moderno de 
Barcelona, entre otros. 
 
168
 Impresionismo: movimiento plástico que se desarrolló a partir de la 
segunda mitad del siglo XIX en Europa —principalmente en Francia— 
caracterizado, a grandes rasgos, por el intento de plasmar la luz (la 
«impresión» visual) y el instante, sin reparar en la identidad de aquello que la 
proyectaba. Es decir, si sus antecesores pintaban formas con identidad, los 
impresionistas pintarán el momento de luz, más allá de las formas que 
subyacen bajo éste. El movimiento fue bautizado por la crítica como 
Impresionismo con ironía y escepticismo respecto al cuadro de Monet 
Impresión: sol naciente. Siendo diametralmente opuesto a la pintura 
metafísica, su importancia es clave en el desarrollo del arte posterior, 
especialmente del postimpresionismo y las vanguardias. 
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 Roscubas:  
EXPOSICIONES INDIVIDUALES: 1975 Sala de Exposiciones de la Caja de 
Ahorros Vizcaína. Bilbao.1976 Galería Eder-Arte. Vitoria. Museo San Telmo. 
Donostia. Hostal Samaniego. Laguardia.1977 Sala de Exposiciones del 
Ayuntamiento. Barakaldo.1979 “Zaldi”. Aula de Cultura de la C.A.M. Bilbao. 
Galería Ajuria. Vitoria.1980 Sala de Cultura de la C.A.N. Pamplona. Espacio 
Metronom. Barcelona.1981 “Arteder 1981”. Feria de Arte Contemporáneo. 
Bilbao. Galería Windsor-Kulturgintza. Bilbao.1983 “Arteder 1983”. Feria de 





                                                                                                                
Bilbao.1985 Galería Windsor-Kulturgintza. Bilbao. Galería Seiquer. Madrid 
Galería Vanguardia. Las Arenas. Kultur-Etxea. Basauri. 1986 Aula de Cultura 
de la Caja Postal. Donostia. Salas Municipales. Galdakao.1991 “Países 
Incombustibles”. Sala Cristal. Bilbao 1995 “Pintura”. Kultur-Etxea. Basauri. 
1996 “Excedente X”. Galería La Brocha. Bilbao. 1998/99 “Con-Figuraciones. 
Un paseo por el Serengeti”. Sala América. Vitoria Gasteiz. 1999 ”Idas y 
avenidas. 1974-1998”. Sala Rekalde. Bilbao. “El décimo elegido”. El Gayo 
Arte Galería. Madrid. 2000 “De la sensatez a la insensatez”. Zuloa Espacio. 
Vitoria - Gasteiz. “Beber coñac. Temas impenitentes”. Galería Juan Manuel 
Lumbreras. Bilbao. 2001 “Pinturas y Esculturas”. Galería de Arte Astarté. 
Madrid. 2002 “Convergencia y Pluralidad”. Salas del Centro Cultural 
Provincial. Diputación Provincial de Málaga. “5x12x19x36”. Galería Altxerri. 
Donostia. 2002/03 “Sencillo y Múltiple”. Galería Fernando Latorre. Zaragoza. 
2003 “Voy a ser feliz”. Galería Juan Manuel Lumbreras. Bilbao. “Ñacional 
Uno”. Galería Fernando Latorre. Madrid. 2004 “Ayer y Anteayer”. Ilustre 
Colegio de Abogados del Señorío de Bizkaia. Bilbao. “Me gustaría volver a la 
tierra”. Trayecto Galería. Vitoria - Gasteiz. 2005 “Fotogramas”. Galería 
Fernando Latorre. Zaragoza. “De cinco a dos de la tarde”. Galería Almirante. 
Madrid. 2006 “Totems”. Caldwell Snyder Gallery. San Francisco. EEUU. “Al 
principio hacer reír, luego hace llorar” Galería Juan Manuel Lumbreras. 
Bilbao. 2006/07 “El Pie contra el Zapato”. Galería Fernando Latorre. Madrid. 
EXPOSICIONES COLECTIVAS 
1976 “Pintores del Desván”. Sala de Exposiciones del Ayuntamiento. 
Barakaldo. “Euskal Ertia – 76”. Galería Totem. Barcelona. “II Certamen 
Vasco-Navarro de Pintura”. Museo de Arte Contemporáneo. Bilbao. 1977 
“Homenaje a Picasso”. Colegio de Arquitectos. Málaga. “Euskal Estia”. 
Escuela Oficial de Idiomas. Bilbao. 1978 “Euskal Margolaritzan”. Galería 
Arteta. Bilbao. “Euskal Margolaritzan”. Galería Platyz. Praga - 
Checoslovaquia. 
“Euskal Artea”. Aula de Cultura de la C.A.M. Bilbao. 1979 “Euskal Erakusketa 
Salmenta”. Galería Ducontenia. San Juan de Luz. 1979/80 “Bizkaiko Pintura 





                                                                                                                
Barakaldo, Getxo). 1980 “Tramesa Postal Mail Art”. Espacio Metronom. 
Barcelona. “La trama del Arte Vasco”. Museo de Arte Contemporáneo. Bilbao 
“Homenaje a Nicaragua”. Aula de Cultura de la C.A.M. Bilbao. 1981 “Obras 
para el Museo de Nicaragua”. Barcelona. “7 Pintores Vascos”. Aula de 
Cultura de la C.A.M. Bilbao. “Giltzapean daude, gaude”. Locales del 
Ayuntamiento. Donostia. “Giltzapean daude, gaude”. C.A.P. Bilbao. 
“International Mail Art Exhibition”. Carre Blanc. Dijon. “11 Pintores Vizcaínos”. 
Casa de Cultura. Orozco. “Fantastic Art”. Centro Rosamiglia. Castel San 
Giorgo. “Artistas para una temporada”. Galería Windsor-Kulturgintza. Bilbao. 
1982 “Euskal Artea”. Salón del Ayuntamiento. Orozco. 1983 “Figuración 
Vizcaína”. Galería Windsor-Kulturgintza. Bilbao. “Arco’83”. Feria Internacional 
de Arte Contemporáneo. (Galería Windsor). Madrid. “Autorretratos”. 
Exposición itinerante. (Bilbao, Vitoria, Pamplona, Donostia). “AEKanpada”. 
Exposición colectiva de Miembros de E.A.E. (Euskal Artisten Elkartea).  
Urkiola. “Bilbao 2500”. Aula de Cultura de la C.A.M. Bilbao. “Concurso 
Internacional de Arte Contemporáneo”. Festivales de Navarra. Olite. “VII 
Bienal de Arte”. Pontevedra. 1984 “Escultura Vizcaína Actual”. Galería 
Windsor Kulturgintza. Bilbao. “La Escultura”. Aula de Cultura de la C.A.M. 
Bilbao. “Bilbao” (Miembros de E.A.E.). Aula de Cultura de la C.A.M. Bilbao. 
“20 Artistas Vascos”. Círculo de Bellas Artes. Madrid. “Exposición Nacional de 
Escultura”. Encuentros en Chamartín. Madrid. “IV Bienal Nacional de Arte 
Ciudad de Oviedo”. Oviedo. 1984/85 “Gure-Artea”. Exposición itinerante 
(Bilbao, Donostia, Vitoria, Pamplona, Salamanca, Barcelona). “I Bienal de 
Arte Vasco”. Amorebieta. 1985 “Arco’85”. Feria Internacional de Arte 
Contemporáneo. (Galería Windsor). Madrid. “Coordenada”. Sala San 
Prudencio. Vitoria. “Muestra de Arte Postal”. Sala Poisson Soluble. Madrid. 
“Homenaje a Gabriel Aresti”. Aula de Cultura de la C.A.M. Bilbao. “Premio 
Villa de Bilbao”. Sala de Exposiciones del Banco de Bilbao. Bilbao. “Cinc 
Bost”. Galería Gaspar. Barcelona. “I Bizkaiko Artea”. Banco de Bilbao. Bilbao. 
1986 “I Salón de Artistas Vascos”. Aula de Cultura del Banco de Bilbao. 






                                                                                                                
“Arco’86”. Feria Internacional de Arte Contemporáneo. (Galería Windsor). 
Madrid. “Nervión”. Aula de Cultura de la C.A.M. Bilbao. “Expovacaciones 86”. 
Feria Internacional de Muestras. Bilbao. “Sobre papel”. La Galería. Bilbao. 
“VII Bienal de Artes Plásticas”.  Sala San Prudencio. Vitoria. “IV Certamen de 
Pintura de Santurtzi”. Salas Municipales. Santurtzi. “IV Premio Internacional 
de Pintura”. Festivales de Navarra. Olite. Peña Artística Barroeta. Bermeo. 
“Artistas de la Galería”. Windsor-Kulturgintza. Bilbao. “Gure Artea 86”. Banco 
de Bilbao. Exposición itinerante por Bilbao, Vitoria, Zamora y Donostia. 
“Euskal Arteko II Biurterokoa”. Sala Enrique Rentería. Amorebieta. 
“Exposición Conmemorativa del XX Aniversario de la Galería Seiquer”. 
Galería Seiquer. Madrid. 1987 “Arco’87”. Feria Internacional de Arte 
Contemporáneo. (Galería Windsor). Madrid. “Artea Gernikan”. Local del 
Instituto. Gernika. “Arte Vasco Hoy”. Aula de Cultura de la C.A.M. Bilbao. 
“Arte Bizkaia”. Locales de la Diputación Foral. Bilbao. “Premio Internacional 
de Arte de Zarautz”. Palacete Sanz-Enea. Zarautz. “Baraja de Artistas 
Vascos”. Galería Vanguardia. Bilbao. “V Premio Internacional de Pintura”. 
Ciudadela. Festivales de Navarra. Pamplona. “Feria Internacional de Arte 
Moderno y Contemporáneo”. Inter-Arte. (Galería Windsor). Valencia. 1988 
“Homenaje a las Víctimas del Franquismo”. Museo San Telmo. Donostia. 
1989 “Homenaje a las Víctimas del Franquismo”. Museo de Artes y 
Costumbres Populares. Sevilla. “Orman”. Sala Amárica. Vitoria-Gasteiz “VII 
Premio Internacional de Pintura”. Ciudadela. Festivales de Navarra. 
Pamplona. 1990 Galería Windsor- Kulturgintza. Bilbao. “Imagínate Euskadi”. 
Sala Larrea. Exposición itinerante por Bilbao, Vitoria y Donostia. 1990/91 
“Gure Artea”. Exposición itinerante por Bilbao, Vitoria y Donostia. 1991 “Arte 
Sport 1991”. Sala de Exposiciones de la Diputación de Bizkaia. Bilbao. “Arte 
80”. Museo San Telmo. Donostia. “Homenaje a Chino”. Galería Vanguardia. 
Bilbao. “Bizkaiko Artea 1991”. Sala de Exposiciones de la Diputación de 
Bizkaia. Bilbao. 1992 “Plásticos”. Departamento de Cultura del Ayuntamiento. 
Muskiz. “Exposición Inaugural”. Galería Capital. Bilbao. 1992/93 “Imagínate 
Euskadi”. Exposición itinerante por Bilbao, Donostia y Vitoria. 1994 





                                                                                                                
Vascos. Exposición itinerante por Donostia, Bilbao y Vitoria. “Edalontzia”. 
Galería Arsenal. Bilbao. 1997 “Nueva Figuración”. Pintores Vascos. 
Exposición itinerante por Bilbao, Donostia y Vitoria.”Bestiario (El Zoo 
Cercano)”. Galería Arsenal. Bilbao. “Por sus Fueros”. Sala de Exposiciones 
Rekalde. Bilbao. “Colección Pública IV”. Sala Amárica. Vitoria - Gasteiz. 
“Prometeo Encadenado”. Galería Arsenal. Bilbao. “Inundaciones en el Casco 
Viejo… de Arte”. Edificio de la Bolsa. Bilbao. 1998 “Arte en la Catedral”. Sala 
de Exposiciones Rekalde. Bilbao. 1999 “Bilbao 27”. Edificio de la Bolsa. 
Bilbao. 1999/00 “Bosteko 99”. Exposición itinerante por Arrigorriaga, 
Zornotza, Mungia y Getxo. 2000 “80 artistas solidarios”. Feria de Muestras de 
Bilbao. Bilbao. “Pintura Vasca Siglo XX”. Kutxa. Caja Gipuzkoa. San 
Sebastián. “Liberalt?”. Trayecto Galería. Vitoria - Gasteiz. 2000/01 “Pequeño 
Formato”. Galería Juan Manuel Lumbreras. Bilbao 2001 “Arco’01”. Feria 
Internacional de Arte Contemporáneo. (Diputación Foral de Alava). Madrid. 
“Art a L’hotel”. Feria de Galerías de Arte Contemporáneo 2001. (Galería 
Astarte). Valencia. “La Década de los 90”. Sala Amárica. Vitoria - Gasteiz. 
“¡Vacas - Behiak!”. Fundación Bilbao 700. Bilbao. “Pinturas y Esculturas”. 
Basandere. Bilbao.2002 “Erakusketa Kolektiboa, 2002”. Berta Belaza Galería. 
Bilbao. “Arco’02”. Feria Internacional de Arte Contemporáneo. (Fundación 
Bilbao Arte). Madrid. “El Papel del Arte”. Galería Espacio Líquido. Gijón. 
“Mediterráneo y Balear”. Galería Juan Manuel Lumbreras. Bilbao. “Arte 
Santander 02”. XI Feria Internacional. (Galería Astarte). Santander. “Hotel y 
Arte”. (Galería Fernando Latorre). Sevilla. “Los paisajes interiores”. Finca 
Valpiedra. Fuenmayor - La Rioja. 2003 “Arco’03”. Feria Internacional de Arte 
Contemporáneo. (Galería Altxerri). Madrid. “20 Aniversario”. (Galería Altxerri). 
San Sebastián. “Frontera”. Sala Luis de Ajuria. Vitoria - Gasteiz. “Art Chicago 
2003”. (Galería Altxerri). Chicago. EEUU. “Piedra de toque”. Galería 
Fernando Latorre. Madrid. “Exposición Colectiva”. Basandere. Bilbao. “Arte 
Actual 2003”. (Galería Fernando Latorre). La Cartuja. Sevilla. “Art Cologne 
2003”. (Galería Altxerri). Colonia. Alemania 2003/04 “Obra Reciente”. Galería 
Altxerri. Donostia. 2004 “Arco’04”. Feria Internacional de Arte 





                                                                                                                
Altxerri). Chicago. EEUU. “Por amor al arte” (Espacios para el diálogo). 
Galería Juan Manuel Lumbreras. Bilbao. “Arte Santander 04”. XIII Feria 
Internacional de Arte. (Galería Almirante). Santander. 2005 “Arco’05”. Feria 
Internacional de Arte Contemporáneo. (Galería Altxerri). Madrid 2006 “Arte 
Santander 06”. XV Feria Internacional de Arte (Galería Juan Manuel 
Lumbreras). Santander “Desegno” Exposición de Dibujos. Espacio Zuloa. 
Vitoria-Gasteiz. 2007 “ArtMadrid 07”, Madrid. Galería Luis Burgos Arte del 
Siglo XX 
OBRAS EN MUSEOS Y LUGARES PÚBLICOS 
Museo Artium. Vitoria-Gasteiz. Museo de B.B.A.A. de Bilbao. Museo de Arte 
Contemporáneo de Nicaragua. C.D.D.A. de Barcelona. «Zaldi II». Santa Cruz 
de Tenerife. «Voltereta antirreglamentaria». Vitoria. Museo de Arte de 
Navarra. Mural en la Escuela de Música Jesús Guridi. Vitoria. Palacio de 
Villasuso- Ayuntamiento. Vitoria. Juntas Generales de Bizkaia. Gobierno 
Vasco. Ayuntamiento de Galdakao. Diputación Foral de Bizkaia. 
Ayuntamiento de Santurtzi. Colección Fundación Cultural BBK. Bilbao. 
Colección Athetic Club de Bilbao. Colección de Arte Contemporáneo.. 
Diputación Provincial de Málaga. Colección Ilustre Colegio de Abogados del 
Señorío de Vizcaya. Bilbao. Obras en Colecciones Particulares de Chicago, 
San Francisco, Hong Kong, Alemania, Beirut y España 
PREMIOS Y BECAS 
1979 Premio en la IV Bienal de Pintura de Bilbao. 1982 Beca del Ministerio de 
Cultura de Madrid.. Beca de la Diputación de Bizkaia. 1983 Beca del 
Gobierno Vasco. Accésit Gure Artea 1983. 1984 Beca del Gobierno Vasco. 
1985 Beca de la Diputación de Bizkaia. Accésit I Bizkaiko Artea 1985. 1986 
Selección en los II Encuentros de Escultura de Vitoria. 1º Premio IV 
Certamen de Pintura de Santurtzi. 1º Premio VII Bienal de Artes Plásticas de 
Vitoria. Beca de la Diputación Foral de Bizkaia. Mención en el IV Premio 
Internacional de Pintura (Festivales de Navarra).. Beca de la. Diputación 
Foral de Bizkaia. 1987 Ayuda de la Diputación Foral de Bizkaia. 1990 2º 
Premio de Pintura Gure Artea 1990. 1991 Accésit Artesport 1991. Accésit 





                                                                                                                
OTROS TRABAJOS 
1977 “Escultura abandonada en un lugar público”. Obra Conceptual. Bilbao. 
1982 Ensayo Teórico sobre Sensibilidad Estética (publicado por 
Metronom)..Diversos trabajos teóricos sobre la problemática en el Arte actual 
(aparecidos en distintos catálogos y memorias). Colaboración con alumnos 
de BB.AA. de Bilbao. 1982/83 “Tertulias del Iruña”. colaboración en la 
Sección de Plásticas del Programa Cultural de Radio Popular. Cursillos 
teórico-prácticos sobre poliéster en la Facultad de BB.AA. de Bilbao 
(impartidos durante tres años consecutivos). 1984 Trabajos en diversos 
decorados y escenografías. 1984/85 Profesor de Pintura en un Centro Social 
del Gobierno Vasco. 1985 “Coordenada”. Sala San Prudencio. Conferencia 
sobre Arte. Vitoria. 1985/86 Profesor de Pintura en un Centro Social de la 
Diputación Foral de Bizkaia. 1988 “El Arte en la parte de aquí y allá de la 
circunstancia”. Arteleku. Conferencia sobre Arte. Donostia. Diseño y 
realización del decorado de la Zarzuela “El Caserío”. 1988/90 Realización de 
los decorados de las óperas “Madame Butterfly”.”Lucía de Lammermour”. 
“Rigoletto”. “La Travista”. “Sonámbula». “Los Sobrinos del Capitán Grant”. 
“Marina”. etc. 1996 Miembro del Jurado en la Facultad de B.B.A.A. de Bilbao 
para adquisición de Patrimonio. Bilbao. 2000 Curso de Escultura “Soportes y 
moldes para poliéster”. Bilbao Arte. Bilbao. 2006 “Reproducciones de la 
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 Ameztoy, Vicente (San Sebastián, 1946 - 2001): pintor vasco de estilo 
figurativo próximo al surrealismo. Se trata de una de las figuras más 
singulares e inclasificables de la pintura figurativa vasca. Se distancia 
totalmente de la vanguardia abstracta de Jorge Oteiza, Eduardo Chillida, etc., 
y al mismo tiempo de la figuración más asociada a la tradición local( formas 
rotundas, realista y sobria de color) Se decantó decididamente por una 
figuración de cristalina ejecución, influida por Magritte y por el renacentista 
Arcimboldo. Ameztoy mezcló paisaje vasco y elementos oníricos, por medio 
de una imaginación fértil y una ambigüedad poética. Es surrealista, pero sin 
las estridencias del Dalí más efectista. 
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 Ángel, Andrés (San Sebastián, España, 1947): escultor, grabador y pintor 
español. Estudió Arquitectura en la Universidad de Pamplona. En sus 
esculturas está presente lo sarcástico y lo patético; en ellas los personajes 
crean una especie de representación teatral que tiene como fin la crítica 
social. Sus grabados se caracterizan sus por el empleo de un acusado 
relieve. Estos grabados y sus pinturas están animados del mismo espíritu 
creativo que sus esculturas. 
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 Zulueta Vergarajauregui, Juan Ricardo Miguel, conocido como Iván 
Zulueta (San Sebastián, 1943 – 2009), fue un diseñador y cineasta español. 
Artista heterodoxo, cultivó distintas áreas, desde la decoración hasta la 
música. Es conocido principalmente por su trabajo como director y guionista 




 El Arte Pop fue un movimiento artístico surgido a mediados de los años 
1950 en el Reino Unido y finales de los años 1950 en los Estados Unidos. El 
arte pop desafió la tradición afirmando que el empleo de imágenes de la 
cultura popular tomadas de los medios de comunicación es contiguo con la 
perspectiva de las Bellas artes dado que el Pop remueve el material de su 





                                                                                                                
contemplación El arte pop buscaba utilizar imágenes populares en oposición 
a la cultura elitista existente en el arte, además que buscaba enfatizar el 
aspecto banal o kitsch de algún elemento cultural, a menudo a través del uso 
de la ironía.(Andy Warhol, Roy Lichtenstein Robert Rauschenberg…) 
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 El Expresionismo fue un movimiento cultural surgido en Alemania a 
principios del siglo XX como reacción al impresionismo, al naturalismo. Los 
expresionistas defendían un arte más personal e intuitivo, donde 
predominase la visión interior del artista. El expresionismo suele ser 
entendido como la deformación de la realidad para expresar de forma más 
subjetiva la naturaleza y el ser humano, dando primacía a la expresión de los 
sentimientos más que a la descripción objetiva de la realidad.  
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 Entrevista V&F Roscubas para el Diario. Noticias de Álava el sábado, 26 
de septiembre de 2009 
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 Convergencia y Pluralidad: exposición de Fernando y Vicente Roscubas 




 Mallary, Robert: escultor norteamericano y uno de los impulsores del arte 
digital. Desde el inicio de su carrera artística en 1936, empieza a investigar 
sobre las posibilidades de las nuevas tecnologías aplicadas al arte. Esto 
incluye tanto programas de computación que generan esculturas, como 
materiales inusuales en el mundo de la plástica de aquellos tiempos (resinas 
sintéticas, plásticos, pinturas fluorescentes, etc.). En 1968 realizó sus primero 
gráficos en ordenador. Además, desarrolló un programa de ordenador con el 
propósito de realizar una escultura y consiguió su objetivo haciendo ciertas 
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 Punto ciego (secret sex): exposición de los hermanos Roscubas en 




 Rosado, MP&MP: 
EXPOSICIONES INDIVIDUALES 
2009: "Cuarto-Gabinete". MP&MP Rosado. MATADERO. Abierto x Obras. 
Madrid. 28 Noviembre. “El retrato de Dorian Gray, de Oscar Wilde”. 
Biblioteca Pública de Zamora. 05/11/2009-08/12/2009. "Ruines non 
romantiques". Olivier Houg Galerie. Lyon Septiembre. “Como quien mueve 
las brasas y aspira a todo pulmón”. Museo de Cádiz. Organiza Obra Social 
Cajasol. Cádiz. “Trasfábula”. Universidad de Salamanca. Hospedería de 
Fonseca. Curator: Alberto Martín. “Cambio de aceite”. Pepe Cobo & Cía. 
Madrid. 
2008: Centro Cultural Fundación Círculo de Lectores en Barcelona. Galaxia 
Gutenberg/Círculo de Lectores. Ilustraciones originales para la edición “El 
retrato de Dorian Gray”, de Oscar Wilde. Barcelona. “De profundis”. Federico 
Luger Gallery, Milan. Italia. “Spleen”. Galería Pepe Cobo, Madrid. Centro 
Cutural de España en Lima, Peru. 
2006: “Callejón del gato”. Museo de arte de Zapopan. MAZ. Feria 
Internacional del Libro. Guadalajara. México. “Desajustes”. Galería Pepe 
Cobo, Madrid. 
2005: “Ventanas Iluminadas”, Centro Andaluz de Arte Contemporáneo. 
CAAC. Sevilla. Comisario/curator: José Lebrero. “Outsiders”, La BF15, 
Instituto Cervantes y Galerie Olivier Houg. Lyon. “Para acabar”. DA2, Domus 
Artium 2002. Salamanca. Comisario/curator: Javier Panera. “Limbo”, Centro 
de Arte de Santa Mónica, CASM. Barcelona. Comisario/curator: Ferran 
Baremblit. “Arca”, Marsella, Francia. 2004. “Trabajos Verticales”, Galería 
Pepe Cobo. Sevilla. “Workroom”, Galería Quadrado Azul, Porto. Portugal 





                                                                                                                
2001: “Los Meteoros”. ARCO. Project Rooms. Galería Pepe Cobo. 
Fronterasur. Encuentro de jóvenes creadores del arte y la cultura. Palacio de 
Congresos, Cádiz. 
2000: Galería Pepe Cobo. Sevilla. 
1999: “El Pasajero Ritual”, Centro de Arte Unicef, Sevilla, España. 
Comisario/curator: Jesús Reina. 
1998: “Portátil”, Sala Rivadavia, Fundación Provincial de Cultura, Diputación 
de Cádiz, Cádiz, España. “Recreo”, Galería Buades, Madrid, España. Gran 
Sombra Verde, Galería Magda Belloti., Algeciras, España. 
EXPOSICIONES COLECTIVAS 
2009: “Huésped”. Colección Musac en el MNBA - Museo Nacional de Bellas 
Artes - MNBA, Buenos Aires. “Mi Vida. From Heaven to Hell. Life experiences 
in art from MUSAC Collection” (Mi Vida. Del Paraíso al Infierno. Experiencias 
de vida en la Colección MUSAC). Mucsarnok/Kunsthalle, Budapest. Curators: 
Agustín Pérez Rubio (MUSAC), Dr. Zsolt Petrányi (Kunsthalle). “El 
pensamiento en la boca”. Sala Chicarreros. Cajasol. Sevilla. 
2008: “Doméstico 2008. Uno más uno multitud”. Curator: Tania Pardo. 
Madrid. España “Interficie. Centre D’art La Panera”. Curator: Gloria Picazo. 
Lérida. España. “España. Arte Spagnola 1957-2007”. Curator: Demetrio 
Paparoni. Palazzo Sant'Elia. Palermo. Italia. Organiza Instituto Cervantes. 
España. “Parangolé. Fragments from the 90's”: Brazil, Portugal, Spain. 
Museo Patio Herreriano, Valladolid. “Adquisiciones 2008”. Colección de la 
Fundación Coca-Cola. DA2, Domus Artium 2002, Salamanca. “Mixed 
Emotions”. DA2, Domus Artium 2002, Salamanca. Comisario/curator: Javier 
Panera. 
2007: “Below The Light”. Federico Luger Gallery, Milan. Italia. “El 
pensamiento en la boca”. Cajasol. Jerez. “Planes Futuros. Arte español de 
los 2000” Baluarte de Iruñea. Pamplona, Navarra. Comisario/curator: María 
de Corral. “Existencias”. Musac. Museo de Arte Contemporáneo de Castilla y 
León. “Proyecto Órbigo”. Musac. Centro Distribuidor de Movistar. Benavides 
de Órbigo. León. “Utopías Cotidianas 1”. (organiza Centre d’Art la Panera, 





                                                                                                                
Andalucía. Atributos urbanos 07”. Centro Andaluz de Arte Contemporáneo. 
CAAC. Sevilla, en  Instituto Cervantes de Pekín. China. Colección de Arte 
Contemporáneo 3 del Ayuntamiento de Lleida. Centre d’Art la Panera, Lérida. 
“Beyond Sensation”, Guernsey Museum and Art Gallery, Guernsey. Reino 
Unido. Comisario/curator: Alistair Hicks. “Geografías”, Galería Miguel Marcos, 
Barcelona, España. “Ladies & Gentleman...”, Centre d’Art la Panera, Lleida, 
España 
2006: Newman Popiashvili Gallery. “Drawing Room”. New York. “Biacs 2. Lo 
desacogedor. Escenas fantasmas en la sociedad global”. Centro Andaluz de 
Arte Contemporáneo y Reales Atarazanas. Sevilla. Comisario/curator: Okwui 
Enwezor. “Miradas cruzadas. Cuerpos y paisajes. Fotógrafos fuera de 
Cádiz”, Baluarte de la Candelaria, Sala B, Casamatas, Cuerpo de Guardia, 
Cádiz, España. Comisario/curator: Juan-Ramón Barbancho. “Ayermañan”, 
Universidad de Castilla-La Mancha, Cuenca, España. “Ellipse Foundation” 
Arte Contemporáneo, Cascais, Portugal. “Enlaces+2”. Ultimas adquisiciones. 
Museo patio herreriano. Valladolid. Colección 2006 Centro Andaluz de Arte 
Contemporáneo Isla de la Cartuja Sevilla.” ¡Viva Pintura! Aktuelle Positionen 
spanischer Malcrei”. Hangar- 7 GmbH & Co KG. Salzburgo, Austria. “Voz de 
los perros”. 16 proyectos de Arte Español . ARCO’06. Comisario/curator: 
María Corral. 5ª Bienal de Arte Leandre Cristòfol. Centre d’Art La Panera, 
Lérida 
2005: "Barrocos y Neobarrocos. El Infierno de lo Bello", DA2, Domus Artium 
2002, Salamanca. Comisario/curator: Javier Panera Cuevas y Comisarios 
invitados: Paco Barragán y Omar Pascual. “Dual. Tránsitos y cruces por la 
historia del arte”. Centre d’Art La panera. Museo Diocesà i comarcal de 
Lleida. Església de Sant Martí. Lleida. Galería Paolo Maria Deanesi. Trento. 
Italia. “Ascenseur pour Rio”, Fonds Régional d´art contemporain de 
Bourgogne, FRAC, Dijon. Comisario/curator: Eva González-Sancho. 
2004: “Futureways”, De Vlesshal. Middelburg. Holanda. Comisario/curator: 
Rita McBride y Glen Rubsamen. Bienal de Sidney. “On Reason and Emotion” 
Festival Internacional de Arte Contemporáneo, Art Gallery of New South 





                                                                                                                
Comisario/curator: Isabel Carlos. “En el principio era el viaje”, XXVIII Bienal 
de Arte Contemporáneo de Pontevedra. Comisario/curator: Miguel von Hafe 
Pérez y David G. Torres. “IN ICTU OCULI”, Galería Pepe Cobo, Sevilla. 
“Libres Echanges” / Montreal – Lyon. Galerie Tres Points (Montreal) / Galerie 
Olivier Houg (Lyon). 
2003: "De Collecció: Tres", Galería Sicart, Barcelona. "Nuevos Proyectos , 
New Projects", Fundación NMAC. Montenmedio Arte Contemporáneo. 
2002: Fundación NMAC, Montenmedio Arte Contemporáneo, Vejer de la 
Frontera, Cádiz. (con Alicia Framis y Santiago Sierra). "Figuraciones. Arte 
civil, magicismos, espacios de frontera". Espacio para el arte. Barcelona. 
2001: "Situaciones". Facultad de Bellas Artes. Cuenca. UCLM. "Figuraciones 
de Sevilla. Horizonte 2000". Centro de Arte Joven. Madrid. Convento de 
Santa Inés, Sevilla."Atlantes". Galería Pepe Cobo. Sevilla. 
2000: "Circuitos 1999". Centro de Arte Joven de la Comunidad de Madrid. 
Madrid. Galería Klaus Braun. Stuttgart. Galería Der Künstler. Munich. 
Künsttlerwekstatt Bahnhof Westend. Berlín. Deustche Welle. Colonia. Capilla 
del Oidor. Alcalá de Henares. Madrid. "Pateras de la vida". Programa de 
cooperación internacional de la Junta de Andalucía y el Ministerio de Asuntos 
culturales de Marruecos. Puerto del M`diq y Puerto de Málaga. 
Comisario/curator: Margarita Aizpuru. 
BECAS, AYUDAS, PREMIOS Y PONENCIAS 
2009: IV Premio Iniciarte 2009. Programa de Apoyo a la Creación Artística 
Contemporánea de la Consejería de Cultura. Junta de Andalucía. Eutopía09. 
Conversaciones en la Azotea: MP&MP Rosado. Azotea de la Sede del 
Instituto Andaluz de Juventud (Casa de Adarve). Córdoba. (Lunes 21 de 
septiembre, de 20:30h a 22:00h). Alcances 09. 41 Muestra de cine 
iberoamericano. Mesa redonda. "El Lenguaje Audiovisual en la creación 
contemporánea". Cádiz. 
2008: Libro ilustrado por MP&MP Rosado para Galaxia-Gutenberg / Círculo 
de Lectores, “El retrato de Dorian Gray” de Oscar Wilde. La fuerza de la 
creación. XIII Cursos Internacionales de Otoño de la Universidad de Cádiz en 





                                                                                                                
Santander. España. V Premio Arco 2008 Comunidad de Madrid para Jóvenes 
Artistas. Arco 2008. Ifema. Madrid. 
2007: "Nuevas propuestas en el Arte Contemporáneo", Seminario de Arte 
Contemporáneo. 58º Edición de los Cursos de Verano de la Universidad de  
Cádiz. 
2006/07: International Studio & Curatorial Program. (ISCP).Nueva York. 
EEUU. Oficina de Creación Artística. Iniciarte. Junta de Andalucía. 
2006: VII Premios “El Público de Canal Sur Radio. Premio de Artes Plásticas.  
2005: “Limbo” conferencia impartida en la Facultad de Bellas Artes. 19 de 
mayo. Barcelona. 
2004: “Indisciplinas: Artes y Políticas del Cuerpo”, ponencia en los Cursos de 
Verano del Escorial, dirigida por José A. Sánchez (U. Castilla-La Mancha), 
del 19 al 21 de julio. “Limbo”, conferencia impartida en la Universidad de 
Castilla la Mancha, Cuenca organizado por el Dpto. de Historia del Arte de la 
Facultad de Bellas Artes. 
2002/3: Beca "The Pollock-Krasner Foundation", New York. U.S.A. 
2002: Premio Pilar Juncosa i Sotheby´s. Fundación Pilar i Joan Miró de 
Mallorca. Mención Especial. 
2001: Certamen Andaluz de Artes Plásticas, 2001. Adquisición. Instituto 
Andaluz de la Juventud.  
2000/1: Ayudas a la Creación Artística Contemporánea ,Consejería de 
Cultura, Junta de Andalucía, Nueva York,  
2000/1: Ayudas a la Producción. Nueva York, EEUU. Frontera Sur. Iconos. 
Diputación Provincial de Cádiz. Cádiz. 
1995/6: Beca Daniel Vázquez Díaz. Proyecto de Creación e Investigación 
Diputación Prov. de Huelva. 
1994/5: Beca Erasmus Lingua-Accion II. School of Fine Arts, Athens. Grecia. 
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 Ghislain Magritte, René François (n. 21 de noviembre de 1898, en 
Lessines, Bélgica - 15 de agosto de 1967, en Bruselas, Bélgica) fue un pintor 
surrealista belga. Conocido por sus ingeniosas y provocativas imágenes, 
pretendía con su trabajo cambiar la percepción precondicionada de la 
realidad y forzar al observador a hacerse hipersensitivo a su entorno. 
Magritte dotó al surrealismo de una carga conceptual basada en el juego de 
imágenes ambiguas y su significado denotado a través de palabras poniendo 
en cuestión la relación entre un objeto pintado y el real. 
En 1915 comienza a hacer sus primeras obras en la línea del impresionismo. 
Entre 1916 y 1918 estudia en la Academia de Bellas Artes de Bruselas. 
Expone por primera vez en el Centro de Arte de Bruselas en 1920 junto a 
Pierre-Louis Flouquet, con quien comparte un estudio. Tras el servicio militar 
trabaja temporalmente como diseñador en una fábrica de papel. En 1923 
participa con Lissitzky, Moholy-Nagy, Feininger y Paul Joostens de Maria 





                                                                                                                
Su obra del periodo 1920-1924, por su tratamiento de los temas de la vida 
moderna, su color brillante y sus investigaciones sobre las relaciones de la 
forma tridimensional con la superficie plana del cuadro, muestran las 
influencias del cubismo, del orfismo, del futurismo y del purismo. 
En 1922 ve una reproducción de La canción de amor de De Chirico, que le 
impresiona profundamente, y a partir de 1926 se independiza de las 
influencias anteriores y basa su estilo en el de De Chirico. 
En obras como La túnica de la aventura (1926) expresa su sentido del 
misterio del mundo por medio de la irracional yuxtaposición de objetos en una 
atmósfera silenciosa. 
En 1927 se establece en las cercanías de París y participa, durante los tres 
años siguientes, en las actividades del grupo surrealista (sobre todo, se 
relaciona con Éluard, Breton, Arp, Miró y Dalí). Aporta al Surrealismo parisino 
un resurgimiento del ilusionismo. A diferencia de Dalí, Magritte no usa la 
pintura para expresar sus obsesiones privadas o sus fantasías, sino que se 
expresa con agudeza, ironía y un espíritu de debate. 
En 1928 participa en la exposición surrealista en la galería Goemans de 
París. 
En 1930 regresa a Bruselas huyendo del ambiente polémico parisino, y allí 
pasa tranquilo el resto de sus días. 
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 La Vanguardia, 15 de Febrero de 1997: anécdota explicada por Pere 
Santilari en la entrevista que les hizo Margarita Rivière a los hermanos Josep 
y Pere Santilari. 
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 Suñol, Alvar (Barcelona, 1935): Reconocido pintor y artista gráfico 
español. Su obra se caracteriza por la riqueza de color y textura y las figuras 
estilizadas. 
Alvar estudió en la Escuela Superior de Bellas Artes de San Jorge de 





                                                                                                                
En 1957 fue galardonado por el Instituit Francais con el Primer Premio del 
Circulo Maillo, una beca Paris. 
Expone de manera regular en Francia y España y su obra ha sido mostrada 
en numerosos museos y exposiciones internacionales en Estados Unidos, 
Tokio, Suecia, Suiza, Tel Aviv, y Londres. 
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 Van Rijn, Rembrandt Harmenszoon (Leiden, 1606 – Amsterdam, 1669) fue 
un pintor, grabador uno de los mayores maestros barrocos, siendo con 
seguridad el artista más importante de la historia de Holanda Entre las 
características más notables de su obra destacan su uso del claroscuro, el 
manejo escenográfico de la luz y la sombra -fuertemente influido por 
Caravaggio, o, más posiblemente, por la escuela de los Caravaggisti de 
Utrecht. Igualmente destacables son su visión dramática y emotiva de temas 
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Germany 
1997 “Pictura Britannica”, Museum of Contemporary Art, Sydney, Australia; 
Art Gallery South Australia, Adelaide, Australia; and City Gallery, Wellington, 
New Zealand. “Broken Home”, Greene Naftali, New York, NY. “Hospital”, 
Galerie Max Hetzler, Berlin, Germany. “Instant”, Green Room, Manchester, 
UK. “Young British Artists”, Roslyn Oxley 9 Gallery, Paddington, Australia. 
“More Than Real”, Palazzo Reale, Caserta, Italy. 
1996 “Co-operators”, Southampton City Art Gallery, Southampton City, U.K.; 
and Huddersfield Art Gallery, Huddersfield, U.K. “Ace! Arts Council New 
Purchases”, Hatton Gallery, Newcastle, U.K.; Harris Museum, Preston, U.K.; 
Ikon Gallery, Birmingham, U.K.; Mappin. “NowHere”, Louisiana Museum, 
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Künstlerhaus Stuttgart, Germany. “British Artists”, Rhona Hoffman Gallery, 
Chicago, Il. “Nach Wiemar”, Kunstsammlungen zu Weimar, Germany (exh. 
cat.). “Quatros Duplos”, Fundaçao Calouste Gulbenkian, Lisbon, Portugal. 
“Files”, Bunker, Berlin, Germany. “Full House”, Kunstmuseum Wolfsburg, 
Germany. “Attitude Adjustment”, 5th New York Video Festival, Lincoln Center, 
New York, NY. “Dei Popoli”, Filmfestival, Florence, Italy  
1995 “The British Art Show 4”, South Bank Exhibition Centre, Edinburgh, 
Scotland; Manchester, U.K.; and Cardiff, U.K. “Young British Artists”, Eigen + 
Art, Independent Art Space, London, U.K. “Corpus Delicti: London in the 
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Knokke, Belgium. “Speaking of Sofas...”, Soho House, London, U.K.. 
“Mysterium Alltag”, Kampnagel, Hamburg, Germany, with Jane Wilson, 
Gillian. Wearing, Tracey Emin, and Tacita Dean  
1994 “General Release”, British Council selection for Venice Biennale, Scuola 
San Pasquale, Venice, Italy. “Here and Now”, Serpentine Gallery, London, 
UK. “Fuori Uso”, Stabilimenti Ex-Aurum, Pescara, Italy. “Wild Walls”, Stedelijk 
Museum, Amsterdam, The Netherlands .“Interno 1”, Galleria 
Raucci/Santamaria, Naples, Italy. “Gang Warfare”, Independent Art Space, 
London, UK. “Kunst aus London, Mysterium Alltag”, Hammoniales Festival 
der Frauen,. Hamburg, Germany. “Beyond Belief”, Lisson Gallery, London, 
UK 
1994 “Domestic Violence”, Gio Marconi, Milan, Italy. “Facts of Life”, Galerie 
102, Düsseldorf, Germany. “Audience 0.01”, Trevi Art Museum, Trevi, Italy. 
“New Reality Mix”, 18 Högbergsgatan, Stockhom, Sweden. “The Ecstasy of 
Limits”, Gallery 400, University of Illinois, Chicago, IL; and Galerie Valeria 
Belvedere, Milano, Italy. “Use Your Allusion: Recent Video Art”, Museum of 
Contemporary Art, Chicago, IL. “Le Shuttle”, Künstlerhaus Bethanien, Berlin, 
Germany 
1993-94 “BT New Contemporaries”, Cornerhouse, Manchester, U.K.; Orchard 
Gallery, Derry, U.K.; Mappin Art Gallery, Sheffield, U.K.; City Museum and Art 
Gallery, Stoke-on-Trent, U.K.  
1993 “Barclays Young Artists”, Serpentine Gallery, London, U.K. “Underlay”, 
Renwick Street, New York, NY. “The Daily Planet”, Transmission Gallery, 
Glasgow, Scotland. “Over the Limit”, Arnolfini, Bristol, U.K. “Summer Show”, 
David Zwirner Gallery, New York, NY. “Wonderful Life”, Lisson Gallery, 
London, UK. “Lucky Kunst”, Silver Place, London, UK. “Close Up”, 42nd 
Street, New York, NY. “Walter Benjamin
s Briefcase”, curated by Andrew 
Renton, Moagens, Oporto, 
Portugal 
1992 “Inside a Microcosm, Summer Show”, Laure Genillar Gallery, London, 
U.K. “Into the Nineties 4”, Mall Galleries, London, U.K. 
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